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CHORWERKE 


Fidellieder für Tenor-Solo, gemischten Chor und Orchester op. 22 - Weihnachtskantate für 
Sopran= und Alt-Solo, gemischten Chor, kleines Orchester und Orgel op. 27 - Vier Chorlieder 
a cappella op. 31 : Psalmen-Triptychon für Sopran- und Bariton-Solo, Doppelchor, Orgel und 
großes Orchester op. 36 - O Herr, mache mich zum Werkzeug deines Friedens, Motette für 
gemischten Chor a cappella op. 37/1 - Christe, du Lamm Gottes, Passions-Motette für 
gemischten Chor a cappella op. 37/2 : Vier geistliche Lieder durch die Tageszeiten für gemisch= 
ten Chor a cappella op. 41 - Vom Wesen und Vergehen, Kantate für Sopran- und Bariton-Solo, 
gemischten Chor und kleines Orchester op. 45 - Das sagt, der Amen heißt, Motette für 
gemischten Doppelchor a cappella op. 46 - Lieder und Epigramme für Männerchor a cappella 
op. 47 : Struwwelpeter-Kantate für Kinderchor, 2 Flöten, Streichorchester und Klavier op. 49 - 
Die Weihnachtsgeschichte für Sopran=, Tenor= und Bariton-Solo, gemischten Chor und Streich= 
orchester; Altblockflöte und Cembalo ad lib. op. 54 - Drei Chöre für Männerchor a cappella 


op. 59 


OIRSETTESIZERSVVERIKSE 


Musikantenhochzeit, Scherzo aus op. 22 - Symphonie Nr. 2 A-Dur op. 29 : Konzertante 
Musik für zwei Streichorchester op. 39 


INSTRUMENTALWERKE 


Sieben kleine Klavierstücke op. 12 - Sonate C-Dur für Violoncello und Klavier op. 23 - Kleine 
Hausmusik für Klavier op. 24 - Sonate F-Dur für Violine und Klavier op. 25 - Sonate c=Moll 
für Klavier zu vier Händen op. 34/1 - Variationen über ein eigenes Kinderlied für Klavier zu 
vier Händen op. 34/2 : Sonate Nr. 2 in B für Flöte und Klavier op. 38 - Zwei Choral=Partiten 
für Orgel op. 43 : Trio-Sonate in B für Orgel op. 56 - Konzert für zwei Klaviere und Orchester 


KAMMERMUSIK 


Streichquartett Nr. 2 - Streichquartett Nr. 3 op. 33 - Trio für Violine und Violoncello op. 48 - 
Streichquartett Nr. 4 op. 60 


VOKALMUSIK 


Wenn ich, o Kindlein, vor dir stehe. Sechs Lieder für mittlere Singstimme und Klavier op. 30 - 
Zehn Lieder nach Theodor Storm für Mezzo=Sopran (auch Bariton), Violine, Viola und Klavier 
op. 32 : Drei Lieder nach Theodor Storm für mittlere Stimme und kleines Orchester Op. 32a - 


Der Tag, der ist so freudenreich. Alte Advents= und Weihnachtslieder zum Singen am Klavier 
mit Altblockflöte in neuem Satz 
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NEUE ZEITSCHRIFTEÜR MUSIK 


Unter Mitwirkung von Ernst Thomas herausgegeben von Prof. Dr. Erich Valentin 


“ und Dr. Karl H. Wörner als verantwortlichem Redakteur 


Heft 8 / 119. Jahrg. 


INHAETSDESFACHTEN HEFETES 


Aus unserer Sicht: 


So nicht! 


CURT VON WESTERNHAGEN 


Nietzsches Dionysos-Mythos 


HAns HOLLANDER 


v . - 
Leos Janälek in seinen Opern . 


ERNST KrENEK 


Was ist Reihenmusik? (II) 


Das Porträt: Paul Sacher . 
Genie in Fleiß. Zum 50. Todestag von Nikolai Rimsky=Korssakoff 
Die Hexe Katharina Kepler / Zur Es-Dur-Messe von Franz Schubert / Fünf Symphonie= 


orchester in Japans Hauptstadt . . . .. 


Die „Neue Zeitschrift für Musik” berichtet . . . . 


West=Berlin / „Die Verlobung im Kloster“ von Prokofieff in der Ostberliner Staats= 
oper / Mailand / Maifestspiele Wiesbaden / Darmstadt im Zeichen Zanotellis / 
Basel: Uraufführung von Sutermeisters „Titus Feuerfuchs“ / Tage zeitgenös= 
sischer Musik in Stuttgart / 112. Niederrheinisches Musikfest / Schloß Elmau / 
Prag / Casals-Musikfest in Puerto Rico / Händel-Festspiele in Halle / Robert=Schu= 
mann=Fest in Zwickau / Robert-Schumann-Gesellschaft in London / Schumann- 
Abend im Pariser CLUB MUSICA / Slowakische Oper in Wiesbaden / Smetanas 
„Zwei Witwen“ in Kassel / Ballett in Krefeld / Egks „Revisor“ in Gelsenkirchen / 
„Yü=Nu, die Tochter des Bettlerkönigs“, Oper von Erich Riede in Dortmund / Geist= 
liche Musik von Fritz Büchtger / Strawinskys „Agon” in Essen / Menotti=Ballett in 
Gelsenkirchen / „Le rendez=vous manque” in Paris / Deutsche Musik in Chile / 
Casino=-Konzerte in Gelsenkirchen / Hindemith dirigierte in Detmold / Arbeits= 
kreis nordhessischer Komponisten / Uraufführungen in Nürnberg / Jürg-Baur- 
Uraufführung in Düsseldorf / Neue Werke aus der Slowakei / Bachpflege in Mühl- 
hausen/Thür. / Corveyer Musikwoche / Musizierende Jugend in Griechenland / 
Bozener Konzertleben 


„der rote faden” für Schallplattenfreunde 
Unsere Notenbeilage . 

Leser schreiben 

Chronik der „NZ für Musik” — Wir notieren 


Musikerziehung — Musikstudent ER E NERTETE PEN Pet Dr vErRr 
Das Kinder= und Jugenddorf Ben Shemen in Israel / Neue Zeit und Musikerziehung 


Verband deutscher Oratorien= und Kammerchöre 


Die Singschule 


August 1958 
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An unsere Leser 


Der Verlag der „Neuen Zeitschrift für Musik“ teilt seinen Lesern mit, daß mit der vorliegenden Nummer 
Heinz Joachim auf seinen Wunsch aus der Redaktion ausgeschieden ist, nachdem er neben seiner kam 
burger Tätigkeit als Redaktionsmitglied der Tageszeitung „Die Welt“ auch die Musikkritik in Berlin 
übernommen hat, Heinz Joachim gehörte zwei Jahre lang dem Redaktionskollegium der „Neuen Zeit= 
schrift für Musik“ an, deren Haltung er in dieser Zeit wesentlich mitgeformt und mitbestimmt hat. Verlag 
und Leser danken ihm, dem vielseitigen und überlegenen Beobachter des musikalischen Lebens, für wert= 
volle Anregungen, die auch in zahlreichen Glossen sowie in Aufsätzen und Berichten ihren Niederschlag 


fanden. 


Ab ı. August erscheint unsere Zeitschrift unter Mitwirkung von Ernst Thomas, Musikredakteur der 


„Frankfurter Allgemeinen Zeitung”. 
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AUS UNSERERISICHT 


So nicht! 


Rowohlt in Hamburg startet eine neue. Taschen= 
buchreihe „rowohlts monographien. Große Per= 
sönlichkeiten in Selbstzeugnissen und Bilddoku= 
menten“”. Herausgeber ist Kurt Kusenberg. Sechs 
Bändchen liegen bisher vor, Kleist, Shakespeare, 
Hamsun, Saint=Exupery, Andersen und Robert 
Schumann gewidmet. 

Halbleinen, flexibel mit 60 und mehr Abbildungen, 
pro Band 2,20. Zum ersten Male Robert Schu= 
mann, der Begründer unserer Zeitschrift, im 
Taschenbuch. 

Der Text stammt von Andre Boucourechliev, mit 
Genehmigung des Pariser Verlages Editions du 
Seuil von Richard Möhring ins Deutsche übertra- 
gen. Den dokumentarischen und bibliographischen 
Anhang bearbeitete Paul Raabe. Eine Teamarbeit 
also? Offensichtlich nicht, denn weder Verlag noch 
Herausgeber scheinen bemüht gewesen zu sein, 
die Teile zu einem Ganzen zu vereinen. 

Gut ausgewählt und vielseitig ist der Bildteil mit 
Porträts, Zeitdokumenten und Handschriften ver= 
schiedener Art. Erfreulich der Abdruck der musi- 
kalischen „Haus= und Lebensregen“ und der 
dokumentarische Teil mit einem Werkverzeichnis 
(es fehlen die Opera vor op. ı), einer Zeittafel und 
einer Zusammenstellung der wichtigen Literatur 
über Schumann. 

Der Autor des Textes, Andre Boucourechliev, ist 
vermutlich Franzose. Bewundernswürdig die Liebe 
der Franzosen zu Schumann und ihr Verständnis 
für das Wesen seiner Musik. Auch Boucourechliev 
steht Schumann nicht fremd gegenüber. Er ver- 
sucht, Schumann aus seiner Bipolarität und den 
Spannungen der Zeit zu erklären und zu deuten 
und findet manche glückliche Formulierung. Um 
so trauriger die Lücken! 
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Es geht eben nicht, in einem Überblick über die 
Geschichte des deutschen Liedes den Namen Schu= 
bert zu ignorieren. Man kann dem deutschen 
Volkslied nicht „starre, rhythmische Form” vor= 
halten und erst recht nicht behaupten: „Insbeson= 
dere verlangen die deutschen romantischen Ge= 
dichte von Rückert und Eichendorff so sehr nach 
ihrer Melodie (d. h. nach der Melodie der Musik), 
daß sie ohne sie wie unfertig wirken... sie selbst 
sind durch ihre bloße Form und Struktur auf diese 
Verbindung angewiesen.” 


Liest man, was Boucourechliev über Schumanns 
Musik zu sagen ‚hat, so sind Zweifel an seiner 
Zuständigkeit berechtigt. Da heißt es über die 
Symphonien: „Eine ungewöhnlich reiche Inspira= 
tion, die jede kleinste Gefühlsschwankung musi= 
kalisch wiederzugeben weiß, ergeht sich in dem 
Gewebe des symphonischen Aufbaus ständig in 
neuen Themen und Sonderformen... In den 
Symphonien bemüht sich der Komponist am 
meisten und mit bewundernswertem Erfolg um 
Einheit, und zwar um eine Einheit ganz neuer 
Art; denn nach der umwälzenden Wirkung von 
Beethovens Neunter kann Schumann nicht auf die 
erstarrten Ruheformen der Überlieferung zurück= 
greifen, noch kann er seine romantische Natur 
verleugnen.” 


Und nun noch einige Stilblüten: 


„Es ist von einer schwermütigen Süße, die durch 
die vergrößerten Quarten noch gesteigert wird.” 
„Das Allegro setzt unisono ein, bleibt mitten im 
Satz in der Schwebe, worauf die sehnsüchtig 
klagende Melodie des Anfangs aufs neue ertönt.” 
„Eine in sich ruhende entstofflichte Melodie.“ „Im 
Mittelteil eine plötzliche Windstille — genau wie 
im ersten Satz.” 

Schade. Ein Taschenbuch im Verlag Rowohlt in 
Hamburg über Schumann erfaßt ein Vielfaches 
der Leser, die sonst durch ein Schumann=Buch an= 
gesprochen werden können. Schade, daß hier die 
Chance verpaßt wurde, etwas Gutes, Vorbildliches 


zu bieten. Karl H.Wörner 


CURT VON WESTERNHAGEN 


n 


Nietzsches Dionysos-Mythos 


‚Im Lichte neuer Dokumente aus dem Wahnfried-Archiv 


& „Wer weiß außer mir, was Ariadne ist” (Ecce homo) 


“Als Nietzsche am Pfingstmontag 1869 Wagner und Cosima zum erstenmal besucht, steht diese 


Begegnung im Zeichen des Dionysos, der, in der Darstellung Buonaventura Genellis, den Salon 
in Tribschen schmückt. Und als er Anfang Januar 1889 in Turin zusammenbricht, verkündet er 
Cosima seine göttliche Wiederkunft: „Diesmal aber komme ich als der siegreiche Dionysos.“ In 
den zwei Jahrzehnten, die zwischen diesen beiden schicksalhaften Daten liegen, klingt das 
Thema des Gottes immer wieder an, in den verschiedensten Variationen und mit einer unge- 
heuren Steigerung von der „Geburt der Tragödie“ bis zu den „Dionysos-Dithyramben“. 


Das Aquarell Genellis „Dionysos in der Zucht der Musen Apolls“ hatte Wagner einst die Idee 
seiner Schrift über das „Kunstwerk der Zukunft” eingegeben. Jetzt, 1869, wurde es der Aus- 
gangspunkt gemeinsamer Gespräche mit dem jungen Freund über das Problem des Diony- 
sischen und Apollinischen sowie der Konzeption von dessen „Geburt der Tragödie aus dem 
Geiste der Musik“. Er habe dabei an das bei Wagner in Tribschen hängende Aquarell Genellis 
gedacht, schreibt Nietzsche. Und Wagner wiederum gesteht ihm: „Das ist ein merkwürdiger, 
ja wunderbarer Zusammenhang, ich möchte sagen meines ganzen Lebens mit sich selbst, 
welchen ich in Ihren Gedanken, von jenem Bilde ab, mir dargestellt sehe.” 


Aber es ist mehr als eine gedankliche Anregung, was Nietzsche hier empfangen hat: die Musik 
Wagners erfüllt ihm das ferne griechische Phänomen des Dionysischen erst mit Blut und Leben. 
Und als er, unmittelbar nach dem Abschluß der Arbeit, mit Wagners Mannheimer Konzert die 
Probe aufs Exempel machen kann, fühlt er seine Ahnungen bestätigt: „Genau das meine ich 
mit dem Wort ‚Musik‘, wenn ich das Dionysische schildere, und nichts sonst!” 


Zu den Bewünderern der Schrift gehörte auch Hans von Bülow. Er suchte Nietzsche in Basel auf, 
und als er im Verlauf des Gesprächs sein und Wagners Verhältnis zu Cosima berührte, deutete 
er es, anknüpfend an die „Geburt der Tragödie“, unter dem Bilde von Theseus, Dionysos und 
Ariadne: er wollte ausdrücken, daß nach ihm der Höhere, der „Gott“, gekommen sei. Mit dieser 
Übertragung des Mythos ins Private gab er unwillkürlich Nietzsche ein Stichwort, das dessen 
Neigung zur Kostümierung und Maskierung ansprach; wenn wir Frau Förster glauben dürfen, 
so nannte er ihr gegenüber Cosima schon damals Ariadne. 


Es ist kein Zweifel, daß Nietzsche Cosima unendlich bewundert hat, ja, man hat ihn geradezu 
als den Begründer des „Cosima-Kultes“ hingestellt. Sie sei das einzige Weib größeren Stils, das 
er kennengelernt habe, gesteht er noch 1887. Oder war es vielleicht auch mehr als bewundernde 
Verehrung? Während seine Schwester nichts davon wissen will, erblickt der französische 
Nietzsche-Biograph Charles Andler hier „einen der großen Romane von platonischer Liebe im 
19. Jahrhundert, einen verschwiegenen und schmerzvollen Roman, der bis heute fast unbe- 
kannt geblieben ist“. 


* % 


Allein dieses Problem kann nicht isoliert betrachtet werden, sondern nur im Zusammenhang 
von Nietzsches Verhältnis zu Frauen im allgemeinen. Und da fallen sogleich einige Sonder- 
barkeiten auf: es ist immer die Leidenschaft des Erziehers und Menschenbildners, eine Art von 
pädagogischem Eros; und es ist immer ein „Dritter“ mit im Spiel, der den Sieg davonträgt. Sei 
es im Falle seiner Schwärmerei für Louise Ott, der er noch im „Ecce homo“, nicht ohne aus- 
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schmückende Übertreibung, gedenkt, oder seiner abrupten Heiratsanträge — die er Br nie 
persönlich anzubringen wagte — an Mathilde von Trampedach und an Lou von Salome. | 
Auf diesem etwas blassen Hintergrund erscheint dann allerdings seine Freundschaft un Pa 
als das Urerlebnis des Weibes. Hier begegnet er einer seltenen Vereinigung von er 
und Geistigkeit, umgeben von einem Hauch von Vornehmheit, von Ausland, von großer le e 
Er sieht sich aufgenommen in die Gemeinschaft einer geistigen Dreieinigkeit re er = später 
in seinem Verhältnis zu Lou und Ree zu kopieren versucht). Und er zögert nicht, seine Auf- 
fassung von dieser seiner Stellung in einer Chiffresprache auszusprechen: a ee 
ist er Zeuge, wie Wagner Cosima zu ihrem Geburtstag mit dem „Siegfried-Idyll überrası E 
und Weihnachten übers Jahr überrascht er sie seinerseits mit einer eigenen a 
„Nachklang einer Silvesternacht, mit Prozessionslied, Bauerntanz und Mitternachtsglocke.‘ Der 
Sinn der Widmung wird noch deutlicher, wenn man weiß, daß er sein Opus (in Einem Brief an 
Gustav Krug) eine „dionysische Manifestation“ nennt. Es ist gleichsam die heimliche Frage: 
kann ich mich auch als dionysischer Künstler neben Wagner stellen? 


Cosima erwidert höflich ausweichend: „Gemeinsame Eindrücke zur Erinnerung geworden, 
läuteten durch die ‚Mitternachtsglocken’ meinen diesjährigen Geburtstag ein, und ich sage dem 
freundlichen ‚Melomanen‘ Dank!” Als sie das Stück, zusammen mit Hans Richter, bei einem 
Besuch Nietzsches durchspielt, kommt es darüber fast zu einer ernsten Verstimmung. Der 
Diener Jakob, der beobachtet, wie Wagner ungeduldig sein Barett knetet, murmelt halblaut: 
„Scheint mir nicht gut.” „Ich gestehe”, schreibt Cosima, daß ich vor Lachen, trotz meiner da- 
maligen großen Freundschaft, gar nicht weiterspielen konnte.” Auch Wagner stimmt in die 
allgemeine Heiterkeit ein, und die Situation ist gerettet!). 

Unvergleichlich gehaltvoller sind die literarischen Gaben, die Nietzsche ihr darbringt: seine 
Antrittsrede über Homer, seine drei Vorstudien zur „Geburt der Tragödie“. „Machen Sie aus 
Ihrem Vortrag ein Buch”, ermutigt sie ihn nach der zweiten Studie, „gewiß, zum Leckerli ist das 
zu gut.” Als er ihr und Wagner Neujahr 1872 das vollendete Werk überreicht, das er, wie sie 
später an Schemann schreibt, „beinahe unter ihren Augen entworfen habe”, dankt sie ihm mit 
einem-Brief — „une de ses magnifiques lettres” (Andler) —, in dem das Geständnis vorkommt: 
„Sie haben in diesem Buche Geister gebannt, von denen ich glaubte, daß sie einzig unsrem 
Meister dienstpflichtig seien... Diese Schrift... gibt mir eine Antwort auf alle unbewußten 
Fragen meines Inneren.“ Und es klingt fast wie eine Anspielung auf ihre letzten Worte, wenn er 
ihr Weihnachten 1872 „Fünf Vorreden zu fünf ungeschriebenen Büchern” widmet, „als Antwort 
auf mündliche und briefliche Fragen“. 


So steht Cosima zwischen den beiden Männern, „superieurement coquette”, wie es Andler viel- 
leicht etwas zu französisch ausdrückt. Aufs anmutigste umschreibt sie selber diese geistige Drei- 
einigkeit in ihren Briefen an Nietzsche — nach E. T. A. Hoffmanns Märchen vom Goldenen Topf 
— mit dem Bilde des zaubermächtigen Archivarius, des Studenten Anselmus und der Feuerlilie. 
Nietzsche seinerseits lernt in der Nachbarschaft des Genius und in der Freundschaft der Frau 
das Beispiel einer erhöhten Existenz kennen. Er verstehe, heißt es nach einem Besuch in Trib- 
schen in seinem einzigen erhaltenen Brief an Cosima, wie die Athener geglaubt hätten, daß 
Sophokles die Götter in seinem Hause beherberge: „Dies Dasein der Götter im Hause des 
Genius erweckt jene religiöse Stimmung, von der ich berichtete.” 


Aus den fast hundert Briefen, die sie im Laufe von acht Jahren an ihn geschrieben hat, ersieht 
man, wie sie sein Schaffen mit ihrem fraulichen Urteil begleitet, weniger in Fragen des Inhaltes, 
für den sie sich nicht zuständig fühlt, als der Darstellung, wofür sie ihr französisches Formgefühl 
mitbringt. Gesteht er doch selber, sie sei „bei weitem die erste Stimme in Fragen des Ge- 


‘) Bei einem späteren Anlaß hat Wagner Nietzsche gegenüber dessen Kompositionen „in drastischer Weise” kritisiert, Nietzsche selber 
hat allerdings nie etwas darüber verlauten lassen! Meiner Darstellung dieses Vorfalls in meinem Buch „Richard Wagner“ (Atlantis= 
Verlag) kann ich hinzufügen, daß es sich nach einem Brief Cosimas an Mottl um Nietzsches kantatenartigen „Hymnus an die Freund= 


schaft” gehandelt haben muß: „Ein Hymnus an die Freundschaft hat eigentlich den Bruch begonnen. Der kam nach Bayreuth und 
war sehr traurig, . .” 
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Der Wahnsinnszettel (3. Januar 1883) 


Aus:-„Richard Wagner, sein Werk, sein Wesen, seine Welt” von Curt von Westernhagen, unter freundlicher Genehmigung des 
Atlantis=-Verlages, Zürich/Freiburg i. Br. 


schmacks”, die er gehört habe. Vor allem aber versucht sie, ihm in seinen seelischen Konflikten 
zu helfen, die sie, auch unausgesprochen, mitempfindet. Sei es, daß sie ihn warnt, den Schopen- 
hauerschen Pessimismus auf das Leben anzuwenden, und ihn beschwört, „sich immer heilig zu 
wahren den Mut und den Glauben”, von welchen Goethe die Besiegung des Widerstandes der 
stumpfen Welt und das Kommen des Tages des Edlen erwarte. Sei es, daß sie ein andermal von 
allem möglichen, Ernstem und Heiterem, plaudert, „nur um in den vielen Tönen, die ich an- 
schlage, vielleicht den Einen zu treffen, welcher Ihnen sagt, wie ich Sie verstehe. 


Während der Tribschener Jahre wird nichts laut von einer Eifersucht Nietzsches. Aber in dem 
Maße, als er sich von Wagner entfernt, steigt sie aus der Tiefe des Unbewußten auf, um von 
seinem Fühlen und Denken unwiderstehlich Besitz zu ergreifen. Wie er seine Situation jetzt 
empfand, hat er selber später in der Nachschrift zum „Fall Wagner“ ausgesprochen, wenn er 
vom „Weibe” sagt: „Man kann nicht zween Herren dienen, wenn der eine Wagner heißt.” Ver- 
steht sich, daß ebenso wie seine Leidenschaft auch diese Eifersucht weniger erotisch als geistig, 
„agonal“ ist. Aber als solche ist sie darum nicht minder unversöhnlich?). 


So gut Nietzsche seine geheimsten Beweggründe zu verhehlen weiß, so hat er doch etwas davon 
schon in seinem ersten Buch der Entfremdung, in „Menschliches, Allzumenschliches” verraten. 
Ich meine den Aphorismus vom „Freiwilligen Opfertier” (Z. 430): 

Durch nichts erleichterten bedeutende Frauen ihren Männern das Leben so sehr, als daß sie 
sich für deren „Fehlgriffe und Narrheiten” als Opfertiere von den Zeitgenossen schlachten 
ließen. „Nicht selten findet eine Frau den Ehrgeiz in sich, sich zu dieser Opferung anzubieten [!], 
und dann kann freilich der Mann sehr zufrieden sein — falls er nämlich Egoist genug ist, um 
sich einen solchen freiwilligen Blitz-, Sturm- und Regenableiter in seiner Nähe gefallen zu 


lassen.” 

„Ich habe für jeden Satz, den ich gelesen, einen Kommentar, und ich weiß, daß hier das Böse 
gesiegt hat“, schreibt Cosima, die sich gerade durch diesen Aphorismus aufs tiefste verletzt 
fühlt, an Frau von Schleinitz. „Bei dem Autor hat sich ein Prozeß vo Ilzogen, welchen ich schon 
längst kommen sehen, gegen welchen ich nach meinen geringen Kräften gekämpft habe.” 


2) Um einem Mißverständnis vorzubeugen, sei betont, daß der Verfasser die Abwendung Nietzsches von Wagner nicht auf ein einzel= 
nes Motiv zurückführt, sondern eine Vielzahl von geistigen, menschlichen und allzumenschlichen Motiven nachweist (a. a. O.). 
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Wenn Wagner und Cosima in dem Gesinnungswechsel Nietzsches etwas Pathologisches zu 
erkennen glaubten, so entsprang dies nicht allein dem Bestreben, sich die Erinnerung an die Zeit 
der Freundschaft ungetrübt zu bewahren. Wagner hatte schon von Anfang an Be Eindruck 
gehabt, daß Nietzsche sich ihm gegenüber in einer Art von psychischem „Krampf befinde. 
Nietzsches Arzt Dr. Otto Eiser hatte in dem von mir veröffentlichten ausführlichen Unter- 
suchungsbefund vom Oktober 1877 zwar noch keine Befürchtungen hinsichtlich einer psychi- 
schen Erkrankung geäußert. Aber Anfang Juni 1878 heißt es in einem Brief Cosimas an 
Malwida von Meysenbug: Dr. E[iser] sehe „Menschliches, Allzumenschliches” als einen „An- 
fang von Hirnzerrüttung” an. Eiser war nicht nur medizinisch, sondern auch literarisch genügend 
gebildet (und außerdem Nietzsche freundschaftlich verbunden), um davor bewahrt zu sein, aus 
diesem luziden Buch in laienhafter Weise auf Zeichen von Geisteskrankheit zu schließen. Er muß 
also wohl bei der zweiten, für Frühjahr 1878 vorgesehenen Untersuchung Nietzsches neue 
Momente gefunden haben, die ihm die Gefahr einer psychischen Erkrankung nahelegten. Und 
der Charakterwechsel, die Vergröberung des Taktgefühls (nicht nur im Aphorismus vom „Frei- 
willigen Opfertier“), die ihm plötzlich entgegentraten, konnten ihm wie.eine Bestätigung dieser 
Befürchtung erscheinen. 
Eee 


Seine Feindschaft gegen Wagner hat der Verehrung Nietzsches für Cosima keinen Abbruch 
getan: eher das Gegenteil. Und es ist ihm eine Genugtuung, wenn seine Schwester 1882 aus 
Bayreuth berichtet, daß Cosima „immer noch eine treue Zuneigung zu ihm habe“. Beim Tode 
Wagners — den er übrigens gegen Gast als eine „große Erleichterung” für sich bezeichnet — 
schreibt er ihr einen Brief, in dem er seine Verehrung für sie aufs künstlichste in die Form einer 
Beileidserklärung zu kleiden weiß: „So sehe ich heute auf Sie, und so sah ich, wenngleich aus 
großer Ferne, immer auf Sie, als auf die bestverehrte Frau, die es in meinem Herzen gibt.” (Nach 
dem Briefentwurf.) 

Aber zugleich bricht jetzt seine Eifersucht gegen Wagner, „der ihm alle Menschen weggenommen 
habe” (an Gast, 19. 2. 1883), hemmungslos hervor. In der angeführten Notiz aus dem Jahre 
1887 zum Lobe Cosimas heißt es weiter: 

„Aber ich rechne es ihr an, daß sie Wagner verdorben hat. Wie das gekommen ist? Er ‚ver- 
diente‘ solch ein Weib nicht: zum Dank dafür verfiel er ihr... Ob nicht alle großen Künstler 
bisher durch anbetende Weiber verdorben worden sind? Wenn diese unsinnig eitlen und sinn- 
lichen Affen — denn das sind sie fast allesamt — zum ersten Male und in der nächsten Nähe den 
Götzendienst erleben, den das Weib in solchen Fällen mit allen ihren untersten und obersten 
Begehrungen zu treiben versteht, dann geht es bald genug zu Ende...” 

Oder mit einer letzten Steigerung ein Jahr später im „Fall Wagner“: 

„Wagner hat das Weib erlöst; das Weib hat ihm dafür Bayreuth gebaut. Ganz Opfer, ganz 
Hingebung: man hat nichts, was man ihm nicht geben würde... Ah, dieser alte Räuber! Er 
raubt uns die Jünglinge, er raubt uns selbst noch unsre Frauen und schleppt sie in seine 
Höhle...” 


Die Beziehung auf Cosima wäre auch ohne den deutlichen Anklang an den früheren Aphoris- 
mus vom „Freiwilligen Opfertier” klar. 


Und so greift er jetzt wieder zum Mythos von Dionysos, Theseus und Ariadne, wozu ihm Bülow 
einst das Stichwort gegeben hatte, nur mit dem Unterschied, daß er die beiden männlichen 
Rollen neu besetzt: er, Nietzsche, ist jetzt Dionysos und Wagner Theseus. Nietzsche habe, 
bemerkt der englische Wagner-Biograph Ernest Newman, in späteren Jahren das Bedürfnis 
gehabt, sein Verhältnis zu Wagner zu „melodramatisieren“, wobei er sich selber die „otar- 
Rolle“ vorbehalten habe. 

Unglücklicherweise beschränkt er die Neubesetzung der Hauptrolle nicht auf seine menschlichen 
Beziehungen, sondern dehnt sie auch auf seine früheren Schriften aus. „Zeichen und Wunder!” 
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schreibt er drei Wochen vor dem Zusammenbruch an Gast: er habe seine „Vierte Unzeitgemäße” 
erst seit vierzehn Tagen verstanden — Wagner komme psychologisch darin gar nicht vor! Diese 
Entdeckung legt er in „Ecce homo“ nieder: was er in jungen Jahren bei Wagnerscher Musik 
gehört habe (also etwa beim zweimaligen Anhören des „Tristan“ in München), habe überhaupt 
nichts mit Wagner zu tun, er habe dabei nur sich selbst, Friedrich Nietzsche, gehört. Beweis: seine 
Schrift: „Richard Wagner“: „man darf rücksichtslos meinen Namen... hinstellen, wo der Text das 
Wort Wagner gibt”. 

Das ‘heiße doch, unserer Gutgläubigkeit zuviel zumuten, meint Newman, und selbst der 
Nietzsche ergebene Andler bezeichnet es als eine construction faite apres coup. Was aber nicht 
verhindert hat, daß dieser Rollentausch, nach dem Vorgang der Schwester, ganz ernsthaft zu 
einem Grunddogma der Nietzsche-Legende erhoben worden ist... 


. 
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Um auf seinen Privat-Mythos zurückzukommen: es gibt da idyllische, burleske und hoch- 
pathetische Szenen. „O Dionysos, Göttlicher, warum ziehst du mich an den Ohren?” fragt 
Ariadne bei einem jener berühmten Zwiegespräche auf Naxos ihren philosophischen Liebhaber. 
Ein andermal, als er sich zügellos seinem Lehrtrieb hingibt, glückselig, jemanden gefunden zu 
haben, der es aushält, ihm zuzuhören, unterbricht ihn Ariadne plötzlich: 


„Aber mein Herr! Sie reden Schweinedeutsch!” „Deutsch!“ antwortet er, „einfach Deutsch! 
Lassen Sie das Schwein weg, meine Göttin! Sie unterschätzen die Schwierigkeit, feine Dinge 
deutsch zu sagen!” „Feine Dinge!” schreit Ariadne entsetzt auf, „aber das war nur Positivismus! 
... Wo will das noch hinaus!” Oder ein Gespräch zu dritt: „Theseus wird absurd”, sagt Ariadne, 
„Theseus wird tugendhaft — !” „An mir sollen alle Helden zugrunde gehen. Das ist meine letzte 
Liebe zu Theseus: ich richte ihn zugrunde.” 


Die Anspielungen liegen auf der Hand: Naxos — Tribschen, Cosima — die unfolgsame Schülerin, 
ihre Verteidigung der deutschen Sprache gegen Nietzsche, seine Wendung zum Positivismus, 
Wagners Konzeption des „Parsifal”, Cosima, die ihn „verdorben” hat. 


Nietzsche übernimmt schließlich das Lied des Zauberers aus „Zarathustra“ in seine „Dionysos- 
Dithyramben“ und benennt es um in „Klage der Ariadne“. Ihren Schlußworten: 


o komm zurück, 
mein unbekannter Gott!... 


fügt er ein szenisches Nachspiel hinzu: Ein Blitz, Dionysos wird in smaragdener Schönheit 
sichtbar: | 

Sei klug, Ariadne!... 

Muß man sich nicht erst hassen, 

Wenn man sich lieben soll? .... 


Da die Dokumente der Identifizierung Ariadne — Cosima unterdrückt worden waren, riet man 
vergebens, wer dahinter verborgen sei. Zumal Nietzsche hier selber noch ein Rätsel aufgegeben 
hatte. Vom Nachtlied aus „Zarathustra” schreibt er in „Ecce homo“: „Dergleichen ist nie gedich- 
tet, nie gefühlt, nie gelitten worden: so leidet ein Gott, ein Dionysos. Die Antwort auf einen 
solchen Dithyrambus der Sonnen-Vereinsamung im Lichte wäre Ariadne ..... Wer weiß außer 
mir, was Ariadne ist!” 

Erst der Wahnsinn lüftete das Geheimnis. Im ersten Wahnsinnsbrief an Jacob Burckhardt heißt 
es noch verschlüsselt: „...ich, zusammen mit Ariadne, habe nur das goldene Gleichgewicht 
aller Dinge zu sein.” Aber im zweiten, der einen Rechenschaftsbericht, wenn auch in der Sprache 
des Wahnsinns, darstellt, steht die Nachschrift: „Der Rest für Frau Cosima ... Ariadne... Von 
Zeit zu Zeit wird gezaubert ...”*) Diese Auflösung bestätigte sich, als Cosima 1890 Frau Förster 


3) Cosima hatte ihm früher einmal geschrieben: „... wenn man atıch zuweilen zaubern kann, so kann man doch nicht hexen. 
; 
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mitteilte, daß auch sie einen Wahnsinnzettel erhalten habe. Nach dem Referat der Schwester 


habe er gelautet: „Ariadne, ich liebe Dich! Dionysos.” Man konnte die Identität nicht mehr 
abstreiten, aber man konnte sie bagatellisieren: Ariadne sei ein Symbol, schrieb Alfred Baeumler, 
der Hinweis auf die empirische Cosima sei Nebensache. 

Man wird das jetzt nach Veröffentlichung der drei an sie gerichteten Zettel nicht mehr können. 
Hier klingen so viele Beziehungen an, daß die starke persönliche Note des Ariadne-Mythos — 
unbeschadet seines Symbolgehaltes — nicht mehr zu überhören ist. 

Im ersten teilt Nietzsche ihr mit, daß er in diesen Tagen mit den „Dionysos-Dithyramben“ fertig 
geworden sei. (Wir wissen — das szenische Nachspiel mit seiner vergöttlichten Wiederkunft.) 
Im zweiten nennt er sie „Prinzeß Ariadne, meine Geliebte”. Nachdem er seine verschiedenen 
Inkarnationen aufgezählt hat, fügt er hinzu: er sei vielleicht auch Richard Wagner gewesen. 
„Diesmal aber komme ich als der siegreiche Dionysos ...” 

Im dritten gibt er ihr den Auftrag: „Dies breve an die Menschheit sollst du herausgeben, von 
Bayreuth aus...” 

Der Wahnsinn erfindet hier nichts, er plaudert nur seinen geheimen Ehrgeiz aus: Nietzsche soll 
der dionysische Mensch sein, als den er Wagner einst gefeiert hat, und Cosima seine — nun nicht 
mehr unfolgsame — Jüngerin. 

„Nicht mehr kommen die Gottheiten und nehmen die Sterblichen in Wolken auf”, schreibt sie 
einer Freundin unter dem Eindruck der Katastrophe, „aber was ein Keim des Geistes einst war — 
so nehmen sie doch seiner sich an und entrücken ihn der Prüfung und Versuchung. So wird der 
Bejammernswerte gerettet.” Von dem Genellischen Dionysos, der jetzt in ihrem Salon in Wahn- 
fried hängt, wandern ihre Gedanken immer wieder zu Nietzsche: wer dieses Schicksal zu ergrün- 
den wüßte, der würde etwas erkennen, „was in die tiefsten Probleme der Metaphysik reicht”. 
Aber der Kultus, den die Schwester mit dem Kranken treibt, erscheint ihr wie ein Frevel: „Ein 
wunderbares Schicksal hat Nietzsche die Umnachtung gegönnt, und ein tiefes Schweigen um ihn 
herum wäre einzig dieser Umnachtung würdig gewesen, während sie Ruhm sucht... .*)“ 

*) In naiver Weise verrät Frau Förster in einem unveröffentlichten Brief an Cosima vom ı2. November 1900 ihr Geltungsbedürfnis: 
»... wie wunderbar es sei, daß an der Spitze der beiden die moderne Welt beherrschenden Geistesrichtungen gewissermaßen als 


Repräsentanten zwei Frauen stünden.” (Nach dem im Wahnfried=Archiv ruhenden Original mitgeteilt mit freundlicher Genehmigung 
von Frau Winifred Wagner.) 


Partie aus dem Wildpark in 
Hukvaldy (Hochwald), der 
LeoS Janäsek zu seiner Oper 
„Das schlaue Füchslein” 
anregte. 
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Seine Briefe hat Cosima verbrannt. Man nahm bisher an, sie habe dies unter dem unmittelbaren 


Eindruck seines Abfalls getan. Nach dem angeführten Schreiben von Frau Förster, 


in dem diese 


die Auslieferung der Briefe verlangt und im Falle der Veröffentlichung durch Bayreuth mit dem 
Gericht droht, kann man sich jedoch der Vermutung nicht erwehren, daß Cosima sich erst jetzt 
dazu entschlossen habe, um diese persönlichsten Dokumente der Redaktion durch die schwester- 


liche Biographin zu entziehen. 


& 


Hans HoLLANDER 


v DEV R 2 
Leos Janäcek in seinen Opern 


Zum 30. Todestag Janäleks am 12. August 


In Janäleks Gesamtschaffen nehmen die Opern 
zweifellos den wichtigsten Rang ein. Der Grund 
hierfür liegt in der Tatsache, daß Janätek ein ge= 
borener Dramatiker war, für den sämtliche 
Lebensvorgänge eine philosophisch=symbolische 
und gleichzeitig realistisch-vitale Bedeutsamkeit 
besaßen, die sich zur Aktion und zu der scharf 
pointierten Tonsprache seiner Musik verdichte- 
ten. Seine Position als „nationaler“ Komponist — 
sein Nationalismus war freilich sehr bewußt und 
nicht weniger militant — ist hierbei weniger be- 
stimmend gewesen, lag doch der Akzent bei der 
Wahl seiner Opernstoffe vor allem in mensch= 
lichen Situationen und Konflikten, die allerdings zu= 
meist in ein slawisches Milieu gestellt und aus 
dem Gesichtswinkel einer typisch slawischen Mit= 
leids= und Erlösungsphilosophie gestaltet waren. 
Ungleich dem klar umschriebenen tschechischen 
Nationalismus Smetanas ist das Nationale in 
Janä£eks Werk nicht nur tiefer, psychologisch so= 
wohl wie auch in seinen metaphysischen Aspekten, 
es ist auch umfassender, all=slawisch, wenn man 
will, und aus dieser Weite einer Konzeption 
strahlt dieses Nationale ins All-Menschliche und 
ins Pantheistische aus. 


Was Janäfek an seinen Opernstoffen interessierte, 
war zunächst der Mensch, den seine Musik 
psychologisch zu umschreiben suchte. Es ist be- 
kannt, daß sich seine musikalische Erfindung aus 
seiner Affinität zur heimätlichen ostmährischen 
und slowakischen Volksmusik und aus der ton= 
lichen Nachzeichnung der Melodie der Sprache 
herleitete, insbesondere des weichen, vokalreichen 
lachischen Dialekts seines engeren Heimatkreises. 
In den tausendfältigen Nuancen des sprachlichen 
Tonfalls erschlossen sich ihm die geheimen Kund- 
gebungen der Seele, und in seiner Musik stilisierte 
und vergeistigte er dieses systematisch gesammelte 
Rohmaterial. Man darf aber nicht vergessen, daß 
Janätek in seiner melodischen Gestaltung einem 
groben Naturalismus ebenso aus dem Wege ge- 
gangen ist wie einer symphonisch=polyphonen 
Überstilisierung, die seinem impetuosen, nach 


ungekünstelter Wahrheit strebenden Tempera- 
ment nicht entsprach (so ist zum Beispiel seine 
Polemik gegen das Musikdrama hauptsächlich aus 
diesem Gesichtswinkel zu verstehen). Wenn er 
dennoch in seinen Opern mit Erinnerungsmotiven 
arbeitete, so geschah dies aus dem Bestreben einer 
psychologischen Verknüpfung und Verdeutlichung 
bestimmter dramatischer Vorgänge oder Stim= 
mungen, zum Teil aber auch aus einem in Janä= 
ceks Wesen tief eingewurzelten Sinn für Form 
und, wir wollen vor dem Ausdruck nicht zurück= 
scheuen, einer gewissen klassischen Disziplin, die 
besonders in den Werken seiner letzten Lebens= 
jahre immer deutlicher in Erscheinung tritt. 


Die Möglichkeit einer emotionalen Ausweitung 
und psychologischen Vertiefung einer seelischen 
Situation bildete bei der Wahl von Janä£eks 
Libretti ein entscheidendes Kriterium. Hieraus 
erklären sich die so verschiedenartigen und schein= 
bar willkürlich gewählten Stoffe seiner Bühnen= 
werke, in denen neben einer romantischen Legende 
„Sarka“ (1887-88) ein singspielartiger Einakter 
„Roman=Anfang” (1892), eine Dorftragödie „Je= 
nufa“ (1895-1903), eine im städtischen Milieu 
spielende Konversationsoper „Schicksal“ (1903 bis 
1904), die phantastische Burleske „Ausflüge des 
Herrn Brou&ek” (1908-1909), die Ehebruchs= 
tragödie „Katja Kabanova” (1919-1921), die 
halb pantomimische Tieroper „Das schlaue Füchs= 
lein“ (1923-1925), die utopistisch-symbolische 
„Sache Makropulos” (1925—1928) und schließlich 
das von einer slawisch=christlichen Mitleidsphilo= 
sophie getragene letzte Opernwerk „Aus einem 
Totenhaus” (1928) Platz fanden. Freilich, eines ist 
allen diesen bunt zusammengetragenen Sujets 
gemeinsam: Janäleks Mitleiden, sein Gefühl der 
Bruderschaft mit der bedrohten Kreatur, seine 
Mitverantwortlichkeit für alle Schuld und alles 
Leiden, seine Ablehnung zu moralisieren und zu 
richten — denn dazu ist er zu sehr verbunden mit 
seinen Gestalten, ist er zu sehr „Nächster“ in 
ihren Verstrickungen — und schließlich sein Glaube 
an eine umfassende Barmherzigkeit und göttliche 
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Gnade. So wie er die Partitur seiner letzten Oper 
„Aus einem Totenhaus“ mit dem Motto „In jeder 
Kreatur ein Funken Gottes“ überschrieb, so legte 
er auch in den übrigen Bühnenwerken mit 
seherischer Klarheit den Punkt der Seele frei, wo 
wir alle hilflos sind im Angesicht eines über= 
mächtigen Schicksals. Jenufas ledige Mutterschaft 
und die Tat ihrer Ziehmutter, die das vaterlose 
Kind in den Bach trägt, „denn Gott weiß es selber 
am besten, daß es so geschehen muß“, der Ehe- 
bruch der seelisch versklavten Katja Kabanovä 
und ihr Freitod in der Wolga, das wundervolle 
Spiel von Liebe und Tod und der ewigen Wieder 
kehr des Lebens im „Schlauen Füchslein“, die Be= 
freiung der über dreihundert Jahre lebenden, 
einem teuflischen Experiment mit einem Elixier 
zum Opfer gefallenen Elena Makropulos, die Un= 
taten jener Sträflinge in einem sibirischen Ge= 
fingnis in der „Totenhaus“=Oper mit ihrem christ= 
lichen Erlösungsoptimismus — es ist das immer 
variierte Motiv des schuldlos Schuldigen, der von 
einem elementaren Zwang überwältigten Kreatur, 
der via dolorosa als einer Fügung des Daseins an 
sich. So wie Dostojewsky und Tolstoi glaubte 
auch Janätek an eine schließliche Güte — und so 
finden sich auch in seinen Opern jene glühenden 
Schlußapotheosen, welche den Katastrophen fol- 
gen, und der durch sie hervorgerufenen Läute= 
rung. \ 


Ebenso wie in ihren Sujets sind Janaceks Opern 
auch stilistisch untereinander verschieden, wobei 
es nicht so sehr der dramatische Vorwurf als viel= 
mehr die ständige Entwicklung seiner musika= 
lischen Sprache ist, welche den Stil der einzelnen 
Werke bestimmen. In den beiden Jugendopern 
„Sarka“ (Text von Jul. Zeyer) und „Roman=An= 
fang” (nach einer Erzählung von Gabriella Preiss) 
ist er noch ein Suchender. In „Särka“ fällt eine 
starke Hinneigung zu Dvorak und zum Musik= 
drama auf, und in „Roman=Anfang“ hat Janälek, 
ganz entgegen seinen späteren Grundsätzen, 
mährische Volksmelodien übernommen, die neben 
Anklängen an den Sprachtonstil seiner Reife 
periode stehen. „Jenufa” (Text von Gabriella 
Preiss) ist dann die erste große Erfüllung von 
Janä£eks realistischem, auf der stilisierten Sprach= 
tonmelodik beruhendem dramatischem Stil. Neben 
den kantig-kurzen deklamatorischen Motiven fin= 
den sich volkstümliche Stücke (der Rekruten= und 
Hochzeitschor) sowie lyrische Passagen von einer 
dunklen, schwermütigen Schönheit. Die „Aus= 
flüge des Herrn Broutek“ (Text von V. Dyk und 
F. 5. Prochäzka), eine zweiteilige Groteske — 
„Ausflüge des Herrn Broufek auf den Mond” und 
„Ausflüge des Herrn Brou£ek ins 15. Jahrhundert” 
— mit aktuellen gesellschaftskritischen Parodien, 
ist musikalisch dort am echtesten, wo Janäfek den 
festen Boden der Wirklichkeit oder einer ethischen 
Überzeugung, wie etwa in der Hussitenszene des 
zweiten Akts, betritt. Breit angelegte chorische 
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LeoS Janälek 
Kohlezeichnung von Karel Svolinsky 
(Der große Komponist starb vor 30 Jahren am ı2. August 1928) 


Partien wechseln mit leicht hingeworfenen impres= 
sionistischen Buffo-Passagen ab. In „Katja Kaba= 
nova” (nach A. N. Ostrovskys „Sturm“) ist die 
Sprachtontechnik emotional vertieft und die Funk= 
tion des verbindenden Erinnerungsmotivs ver= 
stirkt. Hier ist das Dumpfe, Triebhafte und 
Schicksalshafte der Handlung mit aller Wucht von 
Janäceks dramatischem Pathos her angelegt — es 
ist eines der Meisterwerke der Oper unseres 
Jahrhunderts und eines der zahlreichen Bekennt= 
nisse Janäfeks zur russischen Welt. 


Aber eine der rührendsten und persönlichsten 
Bühnenschöpfungen des mährischen Meisters ist 
„Das schlaue Füchslein“ (Text nach R. Te$nohli= 
dek). Wie hier ‚die Übergänge zwischen dem 
Menschlichen und Tierhaften gegeben sind, wie 
die dunklen Schatten des Animalischen hinüber= 
reichen in die Tagessphäre des Offiziellen und 
Menschlichen, wie Janälek die Naturlaute, das 
Weben des Waldes, die Stimmen der Tiere musi= 


kalisch-impressionistisch in Töne kleidet, und, in 


all dies verwoben, der zeitlose Kreislauf des Le= 
bens einen tief ernsten, dichterisch=musikalischen 
Kontrapunkt bildet — dies ist das Werk eines gro= 
ßen Künstlers, der neben einem barmherzigen 
christlichen Gott auch den großen Pan im Herzen 
trug. 


Den extravaganten Kraßheiten des Textes ent= 
sprechend zeigt „Die Sache Makropulos“ (nach 
dem gleichnamigen Schauspiel von Karel Capek) 
expressionistische Züge.-Aber auch hier inspiriert 
das dramatische Sujet einer Frau mit dem „aus= 
gedorrten Herzen eines Robots“ den Komponisten 
zu glutvoller Lyrik, Momente, die zu den unver= 
geßlichen Eindrücken von Janäteks Musik gehö= 
ren. Im „Totenhaus“ (nach den autobiographischen 
„Aufzeichnungen aus einem Totenhaus“ Dosto= 
“jewskys vom Komponisten frei bearbeitet) über= 
wiegt die Atmosphäre von Angst, Grausamkeit 
und Zynismus. Bilder menschlicher Tragödien 
durchzucken wie unheimliche Blitze das lastende 
Grau. Aber irgendwo, jenseits allen Elends, winkt 
ein tröstendes Licht. Janafeks Musik folgt den 
erschütternden Erzählungen der Gefangenen mit 
expressionistischen Gesten, mit Dissonanzen und 
grotesken Rhythmen, dann wiederum löst sich 
seine Tonsprache zu breit hinströmenden Iyrisch= 
meditativen und hymnischen Perioden. Ähnlich 
wie in der ungefähr gleichzeitigen „Glagolitischen 
Messe” und dem autobiographischen zweiten 


Streichquartett „Intime Briefe” zeigt Janä£eks Stil . 


im „Totenhaus“ eine gewisse Beruhigung und 
Ausgeglichenheit und in seinem Streben nach 
thematischer Vereinheitlichung und Verknüpfung 
— so typisch für seine Spätwerke — ein geradezu 
klassizistisches Gepräge. 


Das dramatische Oeuvre Janäleks baut sich in die 
nunmehr allgemein akzeptierten drei Schaffens= 
perioden des Meisters ein. Wenn „Sarka“ und 
„Roman=Anfang“ der an klassisch-romantischen 
Vorbildern orientierten Frühzeit des Komponisten 
angehören — die Orchestersuite op. 3 und die 
„Lachischen Tänze” sind Instrumentalwerke ähn- 
licher stilistischer Haltung —, so repräsentiert die 
Schaffensepoche von „Jenufa” zu „Katja Kaba= 
novä“ den aus Folklore und Sprechton genährten 
Realismus, eine Periode, in die sich auch das Ora= 
torium „Amarus“, das von Tolstois Erzählung 
„Kreutzersonate” inspirierte erste Streichquartett 
und die aufwühlenden sozialen Chöre „Kantor 
Halfar“, „Marytka Magdonova“ und „Siebzig= 
tausend” einfügen. Die Naturpoesie des „Schlauen 
Füchsleins“ verbindet dieses Werk mit dem mono= 
dramatischen Liederzyklus „Tagebuch eines Ver= 
schollenen“, holzschnittartigen Miniaturen, die den 
Seelenkampf eines der Versuchung einer Zigeune= 
rin vergebens widerstrebenden Bauernburschen 
darstellen. Aus einer patriotischen Stimmung sind 


die „Ausflüge des Herrn Broutek“ und die Orche=' 


sterrhapsodie „Taras Bulba” (nach Gogol) geboren. 
Ein kosmopolitischer Zug hingegen, der aus Jana= 
&eks Berührung mit der zeitgenössischen inter- 
nationalen Musikproduktion resultierte, charak= 
terisiert „Die Sache Makropulos“, das Concertino 
für Klavier und einige Soloinstrumente sowie auch 
das Capriccio für Klavier für die linke Hand und 
Kammerorchester, während das Bläsersextett 


„Jugend“ und die brillante Symphonietta den 
Spätstil des Meisters einleiten, dessen größte 
Schöpfungen die „Totenhaus“-Oper, die „Glago= 
litische Messe” und das zweite Streichquartett sind. 


Der bis in sein Greisenalter jugendliche, männ- 
lich=schöpferische, stählerne Janä&ek hat in seinem 
Werk und besonders in den Opern, ein großes 
Liebesbekenntnis abgelegt, ein Liebesbekenntnis 
zum Leben und zu den in ihm geheimnisvoll und 
schicksalhaft verstrickten Geschöpfen. Aber der 
Mann in Janälek sah die Konflikte des Seins vor= 
züglich im Weiblichen brennpunktartig zusammen= 
gefaßt — darum sind es zumeist Frauengestalten, 
denen sein Interesse als Dramatiker, als Psy= 
chologe und als Musiker gilt. Die Amazone Särka, 
die aus getäuschter Liebe am Männergeschlecht 
blutige Rache nimmt, die unglückliche Jenufa, ihre 
heroische Ziehmutter, die zermürbte, liebeshung= 
rige Katja, die Füchsin, die über ihren Jungen die 
Kugel des Wilderers ereilt, die einem grausamen 
Schicksal verfallene Elena Makropulos — der ero= 
tisch unterbaute Pantheismus des Volksmenschen 
Janätek ist hier künstlerisch sublimiert und ge= 
winnt so die Schärfe seiner persönlichen Vision 
des Daseins und des Ewig=Menschlichen. 


Aus der Partitur der Oper „Das schlaue Füchslein” 
in der Handschrift des Komponisten, 
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ERNST KrEnEK 


Was ist »Reihenmusik«? (I) 


Unseren bisherigen Betrachtungen!) war zu ent= 
nehmen, daß das Wesen der seriellen Komposi= 
tionsweise darin besteht, aus einer frei gewählten 
Grundreihe eine Anzahl von Leitsätzen zu ent= 
wickeln, die alle Aspekte der zu schaffenden 
Musik nach einem einheitlichen Prinzip regulieren. 
Die Grundreihe ist zunächst eine Folge von zwölf 
Tönen und der zwischen ihnen bestehenden Inter= 
valle. Andere Möglichkeiten zum Ansatz einer 
Grundreihe sind denkbar, insbesondere, wenn man 
sich vom Zwölftonsystem emanzipiert und die 
vom elektronischen Medium gebotene Vielzahl 
von Tonhöhen in Anspruch nimmt. Karlheinz 
Stockhausen hat in seinen elektronischen „Studien“ 
von diesen Möglichkeiten einigen Gebrauch. ge- 
macht. 


In welchem Medium immer man arbeitet: vor 
allem müssen die den Zeitfaktor betreffenden 
Leitsätze große Mannigfaltigkeit und Komplexi= 
tät erzeugen, um ästhetisch befriedigende Resul- 
tate zu liefern. Die Wege dazu sind, um uns vor= 
sichtig auszudrücken, zahlreich. Sie bestehen im 
wesentlichen darin, daß die Zahlenwerte, welche 
die in der Grundreihe enthaltenen Größen charak= 
. terisieren, auf die Einteilung des musikalischen 
Zeitablaufes angewendet werden. Da sich Zahlen 
in eine Fülle von gegenseitigen Beziehungen setzen 
lassen, ergibt sich eine große Auswahl von Kom= 
binationen. Im folgenden seien bloß zwei dieser 
Möglichkeiten etwas näher erörtert. Stockhausen 
z. B. hat eine sehr interessante Methode zur Ab= 
leitung von Zeitwerten aus den Intervallgrößen 
einer Zwölftonreihe angegeben?). Er geht von den 
Verhältniszahlen der die Intervalle begrenzenden 
Frequenzen aus. 


Angenommen etwa, daß die Reihe so beginnt: 


so sind die Verhältniszahlen vom ersten zum 
zweiten Ton 5:4, vom zweiten zum dritten 3:4. 
Demgemäß wird der erste Zeitabschnitt in fünf 
Einheiten unterteilt, der zweite, der dieselbe Zeit= 
spanne einnimmt, in vier. Wenn man die Ge= 
schwindigkeit des zweiten Abschnittes als Norm 
annimmt, so ergibt sich folgendes Bild: 


ı) vgl. den ersten Teil dieses Artikels in NZ für Musik, Mai 1958, 
Seite 278 ff. 


®) Das Folgende ist eine vereinfachte Wiedergabe der wesent= 
lichen Punkte der von Stockhausen in „die reihe”, 3, Wien 
1957, pp. 24 ff. gegebenen ausführlichen Darstellung. 
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Der zweite Abschnitt ist doppeldeutig, da er zum 
ersten im Verhältnis 4:5, zum dritten aber im 
Verhältnis 3:4 steht. Für den Anschluß des dritten 
Abschnittes kommen daher nur die ersten drei 
Einheiten des zweiten in Frage, und der dritte 
wird mit der vierten Einheit des zweiten ein= 
setzen. Die vier Einheiten des dritten nehmen 
nach dem eingangs aufgestellten Prinzip den 
gleichen Zeitraum ein wie die ersten drei des zwei= 
ten. Der Gesamtablauf stellt sich also folgender= 
maßen dar: 


2: 4 N 


Es läßt sich leicht sehen, daß dieses Verfahren zu 
einer großen Varietät subtiler rhythmischer Kom= 
binationen führt. Ob und wie die Reihentöne ihre 
Plätze in diesem Zeit-Schema nach einem aus der= 
selben Wurzel entspringenden Leitsatz finden, 
läßt sich aus Stockhausens Darstellung leider nicht 
eindeutig entnehmen. 

Wie man sieht, beruht wünschenswerte rhyth= 
mische Varietät vor allem auf der Unterteilung 
der aus der Reihe gewonnenen Zeitabschnitte. Ich 
habe nach vielerlei Versuchen vorwiegend das 
folgende Prinzip angewendet. Angenommen, daß 
die Tonreihe so lautet: 


so ist die Intervallfolge, in Halbtonschritten aus= 
gedrückt: 3 24 146326 etc. Der erste Ab- 
schnitt hat, der Größe des ersten Intervalls ent= 
sprechend, drei Einheiten und wird in der Pro= 
portion 3 :2:4 (die von den ersten drei Zahlen der 
Intervallreihe abgeleitet ist) untergeteilt. Da die 
Summe dieser Zahlen 9 ist, beträgt die Unter= 
teilungseinheit %s oder '/s und die Längen der 
Töne in diesem Abschnitt %s (= 1), %/s und %s der 
Grundeinheit. Der zweite Abschnitt hat zwei Ein= 
heiten (entsprechend der zweiten Zahl der Inter- 
vallreihe) und wird gemäß den auf die ersten drei 
folgenden zwei Zahlen unterteilt, also in der Pro- 
portion 1:4. Summe: 5. Unterteilungseinheit: ?/s. 
Längen der Töne: °/s und 8/s. Der nächste Abschnitt 
(vier Einheiten) wird nach 6:3:2:6 unterteilt. 
Summe: 17. Unterteilungseinheit: %/ır. Längen der 
Töne: ?%/ı7, 1/17, %/17,2%/ı7. Die ersten beiden Ab- 
schnitte sind in konventioneller Notation leicht dar- 
stellbar. Setzen wir die Grundeinheit gleich J ‚ so 
ergibt sich für den ersten Abschnitt J dd), für 


den zweiten I J. Die Werte des dritten Ab- 


schnittes können nur im Bandschnittverfahren der 
elektronischen Musik genau dargestellt werden. 
Durch Umrechnung der Brüche ins Dezimalsystem 
und Abrundung ergibt sich das folgende Bild: 


Um die Töne der Reihe auf dieses rhythmische 
Schema zu verteilen, wird die Zahlenordnung der 
Grundreihe auf die Dichte des Gefüges angewen= 
det. Das Stück beginnt demnach mit dem Dichte- 
grad 3, d. h. die ersten drei Zeitabschnitte laufen 
gleichzeitig ab. Das rhythmische Bild ist daher: 


Ein weiterer serieller Leitsatz würde nun bestim= 
men, in welcher Oktavlage die Töne auftreten 
sollen. Seine Ableitung würde hier zu weit führen. 
Nehmen wir an, daß die im folgenden Beispiel 
vorgesehenen Oktavlagen das Resultat der An= 
wendung dieses Leitsatzes sind, so mag das sich 
ergebende Klangbild so aussehen: 


Blick auf die Ruine der 
Hukvalder Burg, eines der 
beliebtesten Wanderziele 
Janäleks in seiner mährischen 
Heimat. 


(In Wirklichkeit würde in Takt 3 der zweiten 
Schichte bereits der vierte Zeitabschnitt einsetzen, 
wodurch sich die Tonfolge in der dritten Schichte 
verschieben würde.) 


Weitere serielle Leitsätze werden die tatsächliche 
Dauer der einzelnen Töne regulieren (das rhyth-= 
mische Schema gibt nur an, wann sie eintreten), 
ferner die Dynamik und andere Aspekte des mu= 
sikalischen Verlaufs. 


Aus dem Bisherigen ist wohl klar geworden, daß 
der Charakter der Musik gänzlich von der Auf- 
stellung der Leitsätze abhängt, die der Komponist 
aus der von ihm gewählten Grundreihe gewinnt, 
vor allem jener, die die Zeitdauer der einzelnen 
musikalischen Elemente und die Dichte des Ge= 
füges betreffen. Ob die Musik mehr oder weniger 
„punktuell” ausfällt, wird z. B. davon abhängen, 
in welcher Weise er Pausen in sein Zeit-Schema 
einbaut. Auf welche Art die Musik sich durch die 
verschiedenen Register des gegebenen Ton= 
umfanges (hoch, tief, mittel) bewegt, wird ein 
Ergebnis der seriellen Dispositionen sein, die für 
die Verteilung der Töne auf die einzelnen Oktav- 
lagen getroffen werden, und so fort. 


Ich habe erwähnt, daß manche der sich ergeben= 
den rhythmischen Verhältnisse nur durch das 
Tonbandverfahren der elektronischen Musik genau 
dargestellt werden können. Der Anlaß zu dieser 
Bemerkung war das Problem, eine Gruppe von 
vier Zeiteinheiten in vier Abschnitte von je °%ır, 
12/47, 8/ı7 und 2%/ı7 zu unterteilen. ®/ı7 z. B. läßt sich 
weder mit der gebräuchlichen Notation ausschreiben 
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noch präzis spielen. Man kann nur sagen, daß ®/ız 
einen verschwindenden Bruchteil kürzer ist als "/2. 
Wenn wir für unsere Grundeinheit etwa das Tempo 

= 72 annehmen, so ergibt sich, daß ein J °s 
einer Sekunde dauert. Da die zur Herstellung elek= 
tronischer Musik benützten Binder mit 76 cm Se= 
kundengeschwindigkeit laufen, benötigt ein J °/e 
von 76, .d. i. 63,3 cm Band. !/ır davon ist 3,7 cm, 
und die von uns gewünschten Tondauern ent= 
sprechen demnach Bandlingen von 89,4, 44,7, 
29,8 und 89,4 cm. Es bereitet natürlich keine 
Schwierigkeiten, Bänder, auf denen die betreffen= 
den Töne aufgenommen sind, in Stücke der gefor= 
derten Länge zu schneiden. (Eine Abrundung auf 
volle Zentimeter wird sicher zulässig sein, da der 
halbe Zentimeter, der dabei maximal verloren= 
gehen kann, nur !/ıse einer Sekunde darstellt.) 
Zweifellos ist die Möglichkeit solcher Präzision 
eine der Attraktionen, die das elektronische Me= 
dium für den Reihenkomponisten hat. 


Wie schon erwähnt, liegt eine andere Verlockung 
dieses Mediums darin, daß seine ungeheure An= 
zahl von Frequenzen eine viel größere Freiheit in 
der Aufstellung einer Grundreihe erlaubt als das 
auf zwölf Töne beschränkte temperierte Oktav= 
system. 

Ein entscheidender Punkt, der das serielle Denken 
von den seit Jahrhunderten für unumstößlich ge= 
haltenen Vorstellungen vom Wesen der Musik 
radikal abhebt, ist, daß in den von mir angedeu= 
teten seriellen Verfahrensweisen das fertige Klang= 
bild, also das, was an das Ohr des Hörers gelangt, 
vom Komponisten zwar willentlich herbeigeführt, 
aber nicht mehr bewußt kontrolliert ist. Der 
Zweck der seriellen Leitsätze ist ja gerade, dieses 
Klangbild im voraus völlig zu determinieren, Es 
wäre unmöglich, nach Festlegung der Tonz, 
Zeit= und Dichtigkeitsfolge etwa auch noch serielle 
Bestimmungen über die harmonischen Gescheh= 
nisse zu treffen. Diese sind eben durch alle 
vorhergehenden Bestimmungen schon gänzl’ch 
determiniert. Trotzdem sind sie wegen der 
außerordentlichen Komplexitit der in Bewegung 
gesetzten Prozesse nach menschlichem Ermessen 
schlechterdings unvorhersehbar. Dieser Sektor der 
Gesamtkonstruktion — und er ist bei weitem der 
augenfälligste — ist besetzt mit Überraschungs= 
momenten, und man kann, was in ihm vorgeht, in 


gewissem Sinne wohl als Produkt des Zufalls be= 
trachten. 
Daß auf diese Musik Begriffe wie „Thema“, 


- „Entwicklung“, „Durchführung“, ja selbst so all= 


gemeine Kategorien wie „Kontrapunkt“, „Poly= 
phonie” und ähnliche nicht anwendbar sind, liegt 
auf der Hand. Das Interesse, das sie beim Hörer 
finden mag, beruht auf anderen Elementen als auf 
dem von der Erinnerung besorgten Festhalten und 
Vergleichen von mehr oder weniger klar umrisse= 
nen Gestalten in ihrer mehr oder weniger variier= 
ten Wiederkehr. Welche Gehalte an die Stelle 
treten, ist wohl mehr der Gegenstand einer psy= 
chologischen Untersuchung als dieser kurzen 
praktischen Erläuterung einiger rein technischer 
Aspekte der Reihenmusik. 


Zu dem Sektor, der sich spontaner, „inspirato= 
rischer“ Kontrolle entzieht, gehört auch der so= 
genannte Ausdrucksgehalt der Musik, da die 
Elemente, deren Wirkungsweise er zugeschrieben 
werden könnte, derart vorgeordnet sind, daß sie 
zur Erzielung bestimmter Ausdrucksqualitäten 
nicht weiter manipuliert werden können. Wenn 
man den Standpunkt einnimmt, daß Musik ein 
symbolisches Abbild des Wechselspiels allgemei=- 
ner vitaler Kräfte ist und nicht etwa sprachlich 
definierbare konkrete Begriffs= oder Gefühlsinhalte 
in das ihr eigene Medium übersetzt, wird auch 
e'ne Musik, die ihrer Anlage nach jede Möglich= 
keit solcher Übersetzung von vornherein aus= 
schließt, jene allgemeine Ausdrucksfähigkeit 
haben, die in anders angelegter Musik traditions= 
gemäß die Vermutung zuläßt, daß sie eine kon= 
krete M'tteilung bestimmter Gehalte bewirken 
könnte. Die Ausarbeitung der seriellen Leit= 
sätze beansprucht und ermöglicht mindestens 
so viel persönlichen Einsatz von seiten des Kom= 
ponisten, als von ihm in jedem anderen, seinem 
Ausdrucksbedürfnis scheinbar zugänglicheren Me= 
dium erwartet werden mag. Die Formulierung 
seiner Leitsätze und ihre Überprüfung und Revi= 
sion im Lichte seiner Vorstellung von dem Cha= 
rakter, den er seiner Musik zu erteilen wünscht, 
ist ebensosehr von seiner „Handschrift“ diktiert 
wie das, was er unter anderen Bedingungen her= 
vorzubringen vermöchte. Um das ganz zu er= 
fassen, bedarf es freilich eines gründlichen Um= 
lernens in vielen Belangen. 


Ich schaue nie zurück, immer nur vorwärts. 


LeoS Janälek in einer Rede 1926 
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DAS PORTRÄT 


Paul Sacher 


Der Schweizer Dirigent Dr. h. c. Paul Sacher ist kein 
reisender Virtuose und ist dennoch beruflich sehr viel 
unterwegs; wie denn überhaupt sein Lebensgang und 
sein Tun sich grundsätzlich von dem der Mehrzahl 
seiner Fachgenossen unterscheiden. Obwohl er nicht 
komponiert, ist er ebensosehr den schöpferischen wie 
den nachschaffenden Musikern beizurechnen, Was 
leicht zu beweisen ist. 


Planen und Gestalten sind für ihn gleich wichtig wie 
das Verwirklichen. Unmöglich, sich ihn als Pultstar 
mit immer den gleichen Programmen vorzustellen. 
Schüler noch, hat er ein Orchester ins Leben gerufen, 
das den symbolischen Namen „Orchester junger 
Basler“ erhielt; zwanzigjährig, hat der 1906 in Basel 
Geborene bereits das Basler Kammerorchester gegrün- 
det, das rasch zu den besten seiner Art in Europa 
zählte und bald einen ebenbürtigen Kammerchor an= 
gegliedert erhielt. Durch Felix Weingartner, der wäh- 
rend sieben Jahren das Basler Musikleben beherrschte, 
hat der einstige Zögling des Konservatoriums man= 
nigfaltige Anregungen empfangen; ebenso freudig 
aufgenommen aber auch, was ihm der damalige Ordi= 
narius für Musikwissenschaft der Universität, Pro= 
fessor Dr. Karl Nef, vermittelte und das 1933 in der 
einzigartigen Schola Cantorum Basiliensis, dem heute 
der Musikakademie beigeordneten Lehr- und For- 
schungsinstitut für alte Musik, seinen Ausdruck fand. 
Das alles hat Sacher aus eigener Kraft geschaffen, zu 
einer Zeit, als er völlig auf die tätige und materielle 
Mithilfe Gleichgesinnter angewiesen war. Berufen 
wurde er dagegen 1941 an die Spitze des Zürcher 
Collegium musicum; doch wäre dieses Kammer= 
orchester kaum entstanden ohne Sachers Bereitschaft 
zur Direktion. 

Kammerorchester in Basel und Collegium musicum 
in Zürich: diese beiden Institutionen bilden den 
Grundstock in Sachers Saisonplan, abgesehen davon, 
daß er die Stellung eines Mitdirektors der Musik= 
akademie keineswegs als bloßes Nebenher betrachtet. 
Bis 1955 hatte er zudem ein Ehrenamt inne, das ihn 
nicht wenig belastete. Schon der Vierundzwanzig= 
jährige war in den Vorstand des Schweizerischen Ton= 
künstlervereins, des maßgebenden Landesverbandes 
der Komponisten und Interpreten, berufen worden; 
ganz von selbst ergab es sich, daß er 1946 für ein 
Jahrzehnt das Präsidium übernahm — als Nachfolger 
übrigens seines Komponisten-Freundes Frank Mar- 
tin — und dabei seine organisatorischen Fähigkeiten 
voll entfaltete. Heute teilt er sich mit dem greisen Dr. 
h. c. Volkmar Andreae in das Ehrenpräsidium. 


Auch wenn Sacher die eine Last abgenommen ist, hat 
er noch immer im eigenen Lande genug zu tragen. 
Sein Probenplan und sein Konzertkalender weisen 
Jahr für Jahr zahlreiche feste Daten auf. Von son= 
stigen Aufgaben abgesehen, dirigiert er die sechs 
Konzerte des Basler Kammerorchesters sowie vier 
der fünf Konzerte des Zürcher Musikkollegiums 
selber. Hier wie dort aber ist die Zahl der Reprisen 
äußerst gering. Vor= und Frühklassiker einerseits, 
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Zeitgenossen andererseits formen dort wie hier die 
Spielfolgen; die Plattform ist breit, und Sacher jeder= 
zeit bereit, sie ganz auszunützen, Seine historischen 
Kenntnisse, unentbehrlich für den Leiter der Schola 
cantorum, kommen dem Dirigenten ebenfalls zugute. 
Nicht nur bei Kleinmeistern, deren Namen. oft erst- 
mals überhaupt in diesem Umkreis erscheinen, auch 
bei Großmeistern, wie J. S. Bach und W. A. Mozart, 
sind noch immer Entdeckungen möglich. 


Ihnen entsprechen in der Gegenwart die Aufträge 
an die Komponisten. Es gehört ebenfalls zu den 
Eigenarten dieses Dirigenten, nicht nur auszusuchen, 
was vorliegt, sondern anzuregen, was noch gar nicht 
vorhanden ist. Willi Schuh ist in der Jubiläumsschrift 
des Basler Kammerorchesters von 1952 „Alte und 
neue Musik“ diesen Kompositionsaufträgen nach= 
gegangen. Manche davon, aber auch manch andere 
Werke, die Paul Sacher ohne eigentlichen Auftrag 
an den Verfasser uraufgeführt hat, sind zu weltweiter 
Bedeutung gekommen. Nicht zufällig, daß sich im 
Jubiläumskonzert aus Anlaß des fünfundzwanzig- 
jährigen Bestehens des Basler Kammerorchesters je 
ein Einheimischer und ein Ausländer finden, für die 
solches gilt: Frank Martin mit seinem Violinkonzert 
und Paul Hindemith mit seiner Sinfonie „Die Har= 
monie der Welt“. Um noch ein paar wenige weitere 
Beispiele zu nennen: es haben von Basel aus Bela 
Bartöks „Musik für Saiteninstrumente“ und Igor 
Strawinskys „Concerto en Re” sowie große Chor= 
werke der Landsleute Arthur Honegger („La Danse 
des Morts”), Willy Burkhard („Das Gesicht Jesajas“) 
und Conrad Beck (‚Der Tod zu Basel“) ihren Rund= 
gang angetreten. In Basel ist Honeggers „Johanna auf 
dem Scheiterhaufen” konzertmäßig uraufgeführt 
worden; in Zürich des gleichen Komponisten Streis= 
chersinfonie sowie das Spätwerk von Richard Strauss, 
die „Metamorphosen” für Streichorchester. 


Ganz selbstverständlich ergab es sich, daß schon der 
junge, initiative Dirigent als Gast, zunächst häufiger 
im Inland, gelegentlich aber auch im Ausland berufen 
wurde, wobei er bisweilen das eigene Ensemble mit= 
brachte. Der Zweite Weltkrieg hat diese Verbindun= 
gen abreißen lassen; sie waren danach jedoch er= 
staunlich rasch wieder angeknüpft und entfalteten 
sich auf immer breiterer Basis. Nachdem das Tahr 
1945 wie seine Vorgänger noch ausschließlich Schweis= 
zer Verpflichtungen gebracht hat, erfolgt in den ersten 
Tagen 1946 die erste Auslandsreise. Brüssel ist das 
Ziel; nicht weniger als zehn Konzerte hat Sacher dort 
im gleichen Jahr gegeben. Auch Mailand wird erst= 
mals berührt, und zwischendurch erfolgt die erste, 
für die Zukunft besonders fruchtbare Fühlungnahme 
mit Wien. Die beiden nächsten Jahre bringen wesent= 
liche regionale Ausweitungen. Prag und Budapest, 
damals noch nicht dicht hinter dem Eisernen Vorhang, 
bleiben vereinzelt. In Italien treten zu Mailand noch 
Venedig, Turin und Neapel, und es kommen die für 
die Zukunft bedeutsamen Beziehungen zu München 
und zum Südwestfunk in Baden-Baden, Stätten, die 


431 


Paul Sacher 


Zeichnung von Graham Sutherland 


Sacher fortan immer wieder aufsucht. Kaum weniger 
wichtig werden Köln und Paris sowie von 1949 an 
London. Doch ist es unnötig, all die vielen Stationen 
in zehn verschiedenen Ländern aufzuzählen. Kenn- 
zeichnend ist, daß in sehr vielen Fällen die einmal 
angeknüpften Verbindungen eine weitere Zusammen= 
arbeit zur Folge haben; ebenso kennzeichnend, daß 
sich der Kreis vergrößert, wie die Gastspiele in Hol- 
land und Dänemark 1956 zeigen. Bis dahin vereinzelt 
blieb eine Fahrt über den Atlantik 1955; sie galt der 


amerikanischen Erstaufführung von Willy Burkhards 
Oratorium „Das Gesicht Jesajas” in New York in 
Begleitung des wenige Wochen später verstorbenen 
Komponisten. : 


Sacher hat seinerzeit die Uraufführungen der beiden 
Fassungen von Burkhards einziger Oper „Die 
schwarze Spinne“ in Zürich und Basel geleitet, und er 
ist sonst schon gelegentlich im Theater tätig gewesen. 
Eine besondere Genugtuung bereitete ihm 1954 die 
erstmalige Berufung nach Glyndebourne, zunächst 
als Spezialist der Moderne mit Strawinskys Oper 
„The Rake’s Progress“, später dann aber als Mozart= 
Interpret, als welcher er 1957 siebenmal „Die Zauber= 
flöte“ und achtmal „Die Entführung“ geleitet hat. 


Wie in den Generalprogrammen der beiden ständigen 
Orchester in Basel und Zürich das 19. Jahrhundert 
nahezu fehlt, so fehlt es zumeist in den Einzel= 
programmen des Gastes im Inland und Ausland. 
Bach und Händel, Haydn und Mozart, aber auch 
Purcell einerseits, Schubert andererseits sind Namen 
unter den Alten, denen man häufig begegnet. Groß 
die Zahl der Zeitgenossen, die Sacher immer wieder 
vorträgt, mit Vorzug Strawinsky, Hindemith, Bartök 
und Martinu, und unter seinen Landsleuten nament= 
lich Frank Martin und allen voran Arthur Honegger. 


„Paul Sacher ankündigen, heißt Musica viva ankün= 
digen”, konnte man kürzlich in Wien lesen. Dies gilt 
gleichermaßen für den Interpreten alter und neuer 
Musik wie für den Gestalter ganzer Zyklen in der 
He'mat und für den Gast in Einzelkonzerten des Aus= 
lands. Der Verzicht auf das Gangbare, die stete Ver= 
bindung mit dem Unalltäglichen bewahren Paul Sacher 
vor dem größten Feind des Interpreten, vor der Rou= 
tine. Indem er dem Hörer häufig das Unbekannte 
oder doch wenig Vertraute bietet, hält er sich selber 
ständig frisch und wirkt, jeder Pose abhold, unge= 
mein lebendig. Seine durchgeistigte Interpretation 
steht wunderbar in der Mitte zwischen dem Distanz= 


halten und dem Beteiligtsein. Hans Efange 


Genie in Fleiß 


Zum 50. Todestag von Nikolai Rimsky-Korssakoff 


Jedem Musikfreund ist das Porträt R'msky-=Korssa= 
koffs von Sjerow bekannt, das in der Tretjakow= 
Galerie inMoskau hängt: der Künstler sitzt an seinem 
Schreibtisch, ein kluger Kopf mit scharfer Brille, wür= 
dig und imponierend mit dem Bart, eine Gelehrten= 
erscheinung, und wüßte man nicht, daß wir den 
berühmten Komponisten vor Augen haben, so schlössen 
wir auf einen Historiker, vielleicht auch auf einen 
Anatom oder Internisten. Tatsächlich sind Fleiß, For= 
schergeist und Unbestechlichkeit Grundzüge im Wesen 
dieses genialen Mannes, Züge, die ihn zu außer- 
ordentlichen Leistungen befähigt haben. 


In früher Jugend zwar schon musikalisch interessiert, 
aber für die Laufbahn eines Seeoffiziers bestimmt, 
liefen im Leben Rimsky-Korssakoffs Pfl'cht und Nei= 
gung jahrelang nebeneinander her und führten zu fast 
kurios zu nennenden Situationen: der Marineoffizier 
Rimsky-Korssakoff komponierte 1862—1865 auf einer 
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Weltreise an seiner ersten Symphonie in es-Moll — 
Rimsky=Korssakoffs Erste ist zugleich die erste Sym= 
phonie in Rußlands Musikgeschichte; 1871 wird 
Rimsky=Korssakoff Professor für Komposition und 
Instrumentation am Konservatorium in Petersburg, 
ohne dabei den Dienst in der Marine aufgeben zu 
müssen; das Auftreten als Dirigent eines eigenen 
Werkes im Konzert wird ihm einmal untersagt, weil 
das Dirigieren für einen Seeoffizier nicht schicklich 
sei; 1873 wird Rimsky-Korssakoff, bereits ein ge= 
feierter Komponist, Inspektor der Marinekapellen, 
erst 1884 legt er das Amt nieder, da die Stelle im Etat 
gestrichen wurde. 


Sprunghaft steigt Rimsky=Korssakoff von Position zu 
Position, ohne zunächst fachlich für diese Aufgaben 
ausgerüstet zu sein. Aber dieser Mann war aufer- 
ordentlich, allein schon durch seine Selbstdisziplin. 
Als Rimsky=Korssakoff Konservatoriumsprofessor 


wurde, war er durch seine Orchesterwerke Sadko und 
Antar und durch seine Oper „Die Zarenbraut“ ein 
anerkannter Komponist, aber er wußte am besten, 
daß er über kein kompositorisches Schulwissen ver= 
fügte, und so setzte er sich hin und studierte Tschai= 
kowskys Buch über Harmonielehre und die Kontra= 
punktarbeiten von Cherubini und Bellermann, und 
als er 1875 in Petersburg ein Konzert veranstaltete, 
war Haydn der modernste Komponist des Programms: 
‚Rimsky=Korssakoff, ein Moderner seiner Zeit, hatte 
Palestrina und Bach entdeckt. Der neugebackene 
Inspektor der Marinekapellen lernte jedes einzelne 
Instrument und studierte akustische Werke von Tyn= 
dall und Helmholtz, und schließlich konnte er, was — 
wie er sich ausdrückte — jeder deutsche Militärkapell- 
meister weiß, aber unglücklicherweise ein Komponist 
nicht. So war Rimsky=Korssakoff schließlich im Um= 
kreis seiner Getreuen, des „mächtigen Häufleins“, der 
genialen Dilettanten, der große gelehrte Komponist, 
der Lehrer einer ganzen Generation — unter ihr Stra= 
winsky, Glasunoff, Prokofieff — und der Verfasser der 
weltberühmten Instrumentationslehre und eines Hand- 
buchs der Harmonielehre. 


Selbstlosigkeit war die andere große menschliche 
Eigenschaft dieses außerordentlichken Mannes. Sie 
zeigte sich nicht allein nur in dem höchst unprofesso= 
ralen Umgang mit seinen Schülern, die ihn verehrten 
und an ihm hingen, sie zeigte sich auch im Eintreten 
für das Werk seiner Genossen, der „Novatoren“. Von 
ihnen starben Mussorgsky mit 42 Jahren, Borodin 
mit 53. Sofort nach Mussorgskys Tod machte sich 
Rimsky=Korssakoff daran, die Werke seines Freundes 
herauszugeben (er bearbeitete u. a. „Boris Godunoff”, 
instrumentierte „Chowantschina“, vollendete und in= 
strumentierte „Fürst Igor“ von Borodin, ferner Dar= 
gomyschkijs Oper „Der steinerne Gast”). Nicht ver= 
gessen seien hier die Volksliedausgaben, die Rimsky= 
Korssakoff veranstaltete. 


Nikolai Rimsky= 
Korssakoff 


Gemälde von Sjerow 


Fraglos hat Rimsky-Korssakoff mit seinem eigenen 
Schaffen die Musik Rußlands um wesentliche Züge 
bereichert, am stärksten in seinen Opern und orche= 
stralen Schöpfungen. Wer heute Gelegenheit hat, die 
russische Musik an Ort und Stelle zu studieren, wird 
auf Schritt und Tritt auf den Einfluß Rimsky=Korssa= 
koffs stoßen und überall Menschen finden, die an 
diesem Komponisten mit rührender Liebe hängen. 
Unvergeßlich ein Besuch des Rimsky=Korssakoff- 
Archivs in Leningrad. Es ist im Institut für Theater 
und Musik untergebracht, in einem der repräsentativen 
Gebäude am Isaacs=Platz, im Angesicht der groß= 
artigen Kirche, die in der ersten Hälfte des 19. Jahr= 
hunderts im russischen Zarenstil erstellt wurde. Einen 
Schatz nach dem anderen holt die Verwalterin des 
Archivs, die sich als beste Kennerin erweist, liebevoll 
aus feuerfesten Schränken hervor: hier ist der gesamte 
Nachlaß des großen Mannes gesammelt und der Nach= 
laß der Familie (Rimsky-Korssakoff hatte sieben 
Kinder; sein Sohn Wlad'mir, 75 Jahre alt, lebt in 
Leningrad, der Enkel Georgij Michalowitsch ist Lehrer 
für Harmonie!ehre und Instrumentation). Briefe, viele 
Hunderte von und an Rimsky-Korssakoff, darunter 
der gesamte Briefwechsel mit seiner Frau, die Auto= 
graphe seiner Werke mit den Entwürfen, die Auto= 
graphe seiner Schriften, Aufzeichnungen zur Ästhetik, 
seine Bibliothek (z. B. Hanslincks „Vom Musikalisch 
Schönen“ mit Rimsky=Korssakoffs Einzeichnungen), 
Beethovens Sonaten mit Formanalysen, die Erinne= 
rungen von Jastrebtzeff an Rimsky-Korssakoff in den 
einzelnen Manuskriptblättern, die Originale aller Zu= 
schriften von nah und fern, die Rimsky=Korssakoff er= 
reichten, als er 1905 aus politischen Gründen vorüber= 
gehend seines Amtes enthoben wurde, die Partituren 
der von ihm bearbeiteten Werke... Man scheidet aus 
diesem Archiv, nachhaltig berührt von der Bedeutung 
eines Menschen und tief beeindruckt von der Liebe, 
die hier seinen Nachruhm krönt. Und man erfährt die 
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zahlreichen Titel wichtiger wissenschaftliher Werke 
über Rimsky-Korssakoff, die in den letzten Jahren mit 
Hilfe des Archivs entstanden sind oder aus Anlaß des 
Rimsky=Korssakoff-Jahres 1958 — der 50. Todestag 
war am 21. Juni — jetzt publiziert werden. 

Karl H, Wörner 


Die Hexe Katharina Kepler 


Authentische Ergänzungen zu Paul Hindemiths 
Oper „Die Harmonie der Welt” 


Die Gestalt des Johannes Kepler, weiland Kaiserlicher 
Hofastronom in Prag und Professor in Linz, ist uns 
durch die im Vorjahr uraufgeführte Hindemith=-Oper 
wieder nahegebracht worden. Auch die Mutter des 
Astronomen tritt hierbei ins Rampenlicht, zum ersten 
Male, denn keine Kepler-Biographie meldet Genaueres 
über ihr grausiges Altersschicksal. Hindemith schildert 
sie, gleich zu Anfang der Oper, als eine phantasie= 
beschwerte Frau, die auf dem Friedhof nach dem 
Schädel des Vaters sucht, und in einer großartigen 
Bühnen-Gerichtsszene werden später erschütternde 
Proben menschlicher Dummheit und Bösartigkeit ge= 
geben: Katharina ist auf einem Schwein durch den 
Schornstein geritten und hat mit dem Teufel Hurerei 
getrieben, deshalb muß sie als Hexe sterben. 


In einer der Königin Olga von Württemberg im 
vorigen Jahrhundert gewidmeten, wohl nur noch in 
wenigen Exemplaren vorhandenen Denkschrift fand 
ich die Vorgeschichte der Hindemithschen Gerichts= 
verhandlung, an deren Authentizität nach den bei- 
gebrachten obrigkeitlichen Dokumenten nicht zu zwei= 
feln ist. Sie beginnt mit dem Abdruck eines — ins 
heutige Schriftdeutsch übertragenen — Beschwerde= 
briefs des Prager Hofastronomen an den Magistrat 
des Städtchens Leonberg in seiner schwäbischen 
Heimat, in dem seine Mutter lebte: 


„Meine liebe Mutter, die in Ehren an das 70. Jahr ge= 
kommen ist, wurde in den betrüblichen Argwohn ge= 
bracht, als hätte sie eine andere Person durch einen 
Zaubertrunk ihres Verstandes beraubt. Man schreibt 
mir, daß meine schwache Mutter ohne Beistand vor 
die Obrigkeit gefordert, daß die fürstliche Autorität 
mißbraucht usw.” 


Die fürstliche Autorität, auf die sich Kepler hier beruft, 
hatte freilich selber mitgespielt. Nach einem keines- 
wegs trockenen Jagdfrühstück hatte der württem= 
bergische Herzogssohn zu seiner Belustigung die Hexe 
Kepler dreimal gegen die „verzauberte Person” stoßen 
lassen, damit sich der Zauber wieder löse, Der Magi- 
strat betrieb die Sache gründlicher und ließ die Kep- 
lerin zwecks „peinlicher Befragung” verhaften. Als 
Katharina im Gefängnis saß, schrieb ihr Sohn einen 
zweiten Brief aus Prag an den Magistrat von Leonberg 
und drohte damit, seinen kaiserlichen Herrn anzurufen. 


"Das wirkt besser. Die Daumenschrauben werden vor= 
erst nur der Apollonia Wellinger aus Eltingen an- 
gelegt, nicht der zojährigen Katharina, bei einem 
hübschen jungen Mädchen ist das sowieso amüsanter. 
Sie soll unter der Folter bekennen, gemeinsam mit der 
‚Alten zur Zunft der Hexen zu gehören. Die wackere 
Apollonia, obwohl ihr ein Daumen im Eisen hängen- 
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bleibt, vermag nichts Ehrenrühriges gegen die Astro= 
nomenmutter auszusagen. 

Nachdem aber nun in der Walpurgisnacht die Hexen 
auf Besenstielen und allerlei Getier auf den Brocken 
geritten sind, findet man im Stall der Keplerin ein 
verendetes Kalb blutüberströmt am Boden liegen, von 
dem kein Metzger im Städtchen Leonberg etwas weiß. 
Es ist ziemlich klar, daß das Tier die weite Reise durch 
die Lüfte nicht ausgehalten hat. 

In einem Briefe der Mutter Kepler an ihren Sohn wird 
die Sache aufgeklärt. Keplers Bruder Heinrich war ein 
Protestant, er ist als Söldnersoldat aus den Wirren des 
Krieges heimgeflüchtet. Aber die strenggläubige Mutter 
mag den Protestantensohn nicht. Sie schließt die Zinn= 
kannen mit dem guten Wein weg und läßt den Heim= 
kehrer darben. Da geht Heinrich in den Stall, ersticht 
ein Kalb und verlangt von der Mutter, ihm von dem 
Fleisch zu kochen. Als sich Katharina hartnäckig 
weigert, zieht der Sohn von dannen, böse Gerüchte 
über sie ausstreuend. Sie werden dankbar aufgegriffen. 


Im Herbst 1620 wird die 72jährige Katharina Kepler 
der Teufelsbuhlschaft auf dem Brocken angeklagt und 
erneut ins Gefängnis geworfen. Der Astronom wendet 
sich in einem dringlichen Schreiben an den Herzog von 
Württemberg, leider vergeblich. Es bleibt ihm keine 
andere Wahl, als sich das Reisegeld zusammen= 
zuborgen — denn seine kaiserlichen Astronomen= 
bezüge sind ihm seit langem (sic!) nicht mehr aus= 
bezahlt worden — und die Reise nach Württemberg 
anzutreten, um seine alte Mutter (nachdem er soeben 
das dritte Gesetz der Planetenbewegung entdeckt 
hatte) vom Verdacht der Teufelsbuhlschaft zu reinigen. 


Es gelingt ihm nicht. Der Rechtsgelehrte Gabelkofer 
arbeitet eine Gegenschrift aus, in der er alle Vernunft= 
gründe des in drei Fakultäten promovierten Professors 
Kepler widerlegt. Es bleibt dabei, daß die alte Frau 
„zur Erlernung gründlicher Wahrheit“ der Tortur 
unterworfen werden soll, damit sie unter den Folter= 
qualen gestehe, mit dem Teufel Unzucht getrieben zu 
haben. 

Kepler besteht darauf, daß vorher das Gutachten der 
Universität Tübingen eingeholt werde. Die Profes= 
soren wissen, daß alles Unsinn ist — aber so genau 
dürfen sie es nicht sagen. Was sie sagen, kann freilich 
nicht gänzlich überhört werden... So kommt es denn 
zu einem Kompromiß-Urteil des Obersten Gerichts= 
hofes in Tübingen, dessen Schlußpassus im Original 
von 1621 lautet: 

„Wir seyn dem allen nach der Meinung, daß Beklagtin 
zur Erlernung gründlicher Wahrheit peinlich gefragt 
werden soll, aber anderer Art nicht zu exequieren, als 
daß Verhaftin an den zur Tortur bestimmten Ort ge= 
geführt, ihr instrumenta vorgezeigt und ernstlich 
damit gedroht, jedoch nicht angegriffen, viel weniger 
angefesselt oder aufgezogen, noch sonst gemartert 
werden soll.” 

So denn geschehen am 28. September 1621 (und dies 
ist Inhalt der Hindemithschen Gerichtsszene). Man 
hat der 73jährigen Greisin alle Daumenschrauben, 
spaniscten Folterstiefel, gespickte Hasen, Zerr- und 
Dehnleitern nebst brennendem Schwefel und Spiritus 
vor Augen und Nase gehalten, um sie vor weiterer 
Teufelsbuhlschaft abzuschrecken. Aber erst im No= 
vember wurde sie aus der Kerkerhaft entlassen. Ein 
halbes Jahr später starb sie, die durch Dummheit und 
Bösartigkeit ihrer Mitmenschen arg gepeinigte Mutter 
eines der klügsten Männer der Weltgeschichte. 


Dies war das ı7. Jahrhundert. Sind wir heute so 
sehr viel weiter? Die Warnung unserer Atomprofes= 
soren wird von der Obrigkeit mit dem obigen Wort= 
laut von 1621 bagatellisiert: „daß instrumenta nur 
vorgezeigt und ernstlich damit gedroht, jedoch nicht 
angegriffen werden soll...” 


Alfred Baresel 


Zur Es-Dur-Messe von Franz Schubert 


Als die „Neue | Zeitschrift für Musik, | Herausgegeben / durch 
einen | Verein von Künstlern und Kunstfreunden. | Erster Band. 
(April bis December 1834.) | .../ Leipzig, / bei Joh. Ambr. 
Barth.“ auf Seite. 78 („Erster Jahrgang. No. 20. Den 9. Juni 1834.”) 
zum ersten Male ein Werk von Franz Schubert (1797-1828) an- 
kündigte, machte die Redaktion in einer Fußnote dazu die Be- 
merkung: „Wir werden nach und nach sämmtliche Werke dieses 
reichen | Geistes unserm Leser vorstellen.” In Beobachtung und 
Erfüllung dieses öffentlichen, nun fast 124 Jahre alten Ver- 
sprechens möge das gleiche, auf Initiative von Robert Schumann 
(1810-1856) geschaffene Forum die Basis bieten, in den nach- 
folgenden Ausfishrungen wieder einen geschichtlichen ‘Beitrag 
zur Schubert=Forschung der interessierten Musikwelt zu ver- 
mitteln. 


Von Schuberts großer Messe in Es-Dur für Soli, Chor 
und Orchester (0. E. Deutsch — Verzeichnis 950), 
welche aus dem Todesjahr des Meisters stammt und 
im Juni 1828 begonnen worden war, hat die Musik-= 
wissenschaft bisher lediglich zwei Aufführungen im 
romantischen V’ormärz gebucht: am 4. Oktober 1829 
in der Alserkirche und am 15. November 1829 in der 
Ulrichskirche in Wien, beide unter der Leitung von 
Ferdinand Schubert (1794-1859), dem Lieblingsbruder 
des großen Meisters. Nach der übereinstimmenden 
Ansicht des einschlägigen Schrifttums ruhte dann das 
Werk bis zu seiner Drucklegung (Leipzig und Winter- 
thur, J. Rieter-Biedermann) im Jahre 1865. Nun fand 
aber in der Zwischenzeit eine weitere, wohl sehr bedeu= 


tende Aufführung statt, welche bisher vollkommen 


unbeachtet geblieben ist, in den Annalen der Musik-= 
geschichte aber festgehalten werden sollte. In dem nur 
wenige Kilometer von Wien entfernten Chorherrenstift 
Klosterneuburg wurde nämlich, wie auch in anderen 
Stiften und größeren Kirchen, alljährlich der schöne 
Brauch geübt, das Fest der Musikpatronin Cäcilia 
(22. November), bzw. den darauffolgenden Sonntag 
durch besondere Musikaufführungen feierlich zu be= 
gehen und so auch zu einem Festtag der Musiker zu 
gestalten. Das Amt des stiftlichen Regenschori beklei- 
dete in Klosterneuburg ab Juni 1840 eine markante 
Persönlichkeit: der Chorherr Anton Roesner (1813 bis 
1878), mütterlicherseits ein Enkel von Christian Gott= 
lob Neefe (1748-1798), einem der ersten Lehrer von 
Ludwig van Beethoven (1770—1827). Drei Tage nach 
dem Tode des „deutschen Barden”, des berühmten 
Schubert-Sängers Johann Michael Vogl (1768—1840), 
notiert Roesner zum Sonntag, dem 22. November 1840 
(Dom. 24. p. Pent. 5. Caecil. 22. Nov), in das von ihm 
eigenhändig geführte Verzeichnis „KIRCHEN MUSIK / 
aufgeführt / im Stifte / KLOSTERNEUBURG. / Vom 
14. Juni 1840 bis 2. November 1844 / dann mit vielen 
Unterbrechungen bis wieder | vom 4. Oktober 1855 
bis 3. April 1859 / AR(mp.)” (Autograph im Musik= 
archiv des Chorherrenstiftes Klosterneuburg: Hand= 
schrift im Hochformat, 24X738 cm; harte, graugespren= 


kelte Einbanddecken mit graubraunem Leinenrücken; 
ı2 Blätter mit 23 beschriebenen Seiten; außen ein 
kleines Schildchen mit dem teils gedruckten, teils von 
Roesner eigenhändig geschriebenen zitierten Titel) auf 
der ersten Seite über die in der Stiftskirche neben Ein= 
lagestücken von Luigi Cherubini (1760—1842) und 
Franz Clement (1780—1842) aufgeführte Messe: Frz 
Schubert Es=Dur 6te u. letzte Messe / ausgeliehen v. 
dessen Bruder Ferdinand / auf dessen Wunsch sie auf= 
geführt wurde. Bei diesem hohen Anlaß hat also das 
persönlichste Kirchenwerk Schuberts die Rolle einer 
festlichen Cäcilienmesse gespielt. 


Daß die Produktion gelungen war, kann kaum be- 
zweifelt werden: denn unter der Leitung des „Gast= 
dirigenten“ Ferdinand Schubert, der wohl mit Liebe 
das Werk seines verblichenen Bruders dirigiert haben 
dürfte, fungierte, wie aus einer Notiz Roesners zum 
Offertorium hervorgeht, als Konzertmeister ein 
Künstler von geschichtlichem Format, nämlich der 
schon genannte berühmte Geiger und Komponist 
Franz Clement, dessen bezauberndes Spiel Beethoven 
so sehr bewunderte, daß er im Jahre 1806 das Violin- 
konzert in D-Dur, op. 61 (Kinsky-Halm, Seite 146 ff.), 
für ihn komponierte. Bei der am Nachmittag des 
Cäcilientages 1840 im Stift Klosterneuburg veranstal- 
teten Akademie wurde Franz Schuberts „Erlkönig” 
(op. 1, bzw. OED. 328) in der Instrumentalfassung 
von Ferdinand Schubert, sowie das Septett in Es-Dur, 
op. 20 (Kinsky-Halm, Seite 48 ff.), von Ludwig van 
Beethoven aufgeführt. Schubert und Beethoven stehen 
hier an traditionsreicher Stätte geradezu symbolisch 
im Brennpunkt einer spätherbstlichen Cäcilienfeier, 
ausgeführt unter der Leitung von Künstlern, die noch 
selbst in aktivem Verhältnis gestanden sind zu den 
typologischen Gestaltern der eben verklungenen Ära 
glanzvoller Erfüllung! Anton Roesner, der zusammen 
mit seinem älteren Bruder, dem Chorherrn Ambros 
Roesner (1808-1891), auch noch durch die verwandt- 
schaftliche Deszendenz ein Stück Beethoven-Tradition 
in das Stift Klosterneuburg gebracht hatte, beschreibt 
in der Spalte „Varia“ den Ablauf des Cäcilientages 
1840 folgendermaßen: 56 Gäste bey Tische darunter 
26 fremde. Hr / Schubert dirigirte die Messe. Nach= 
mittag: | Erlkoenig instrumentirt v.. Ferd. Schubert / 
dann Septett v. Beethoven. 
Die Cäcilienfeier in Klosterneuburg hat im Laufe der 
folgenden Jahre noch einige weitere Aufführungen 
von großer Bedeutung gebracht: Sonntag, den 20. No= 
vember 1842, in der Stiftskirche die Krönungsmesse in 
A=Dur, komponiert 1825, von Luigi Cherubini; Sonn= 
tag, den 26. November 1843, die Messe in F-Dur von 
Hippolyte Andr& Jean Baptist Chelard (1789-1861; 
zuletzt Hofkapellmeister in Weimar, auch neben Franz 
Liszt, 1811—1886); Sonntag, den 22. November 1846, 
die „Missa solemnis“ in D-Dur, op. 123 (Kinsky= 
Halm, Seite 359 ff.) von Ludwig van Beethoven; ferner 
in der Akademie vom 26. November 1843 den „Taucher” 
von Franz Schubert (OED. 111) in der Instrumental= 
fassung seines Bruders Ferdinand. 

Karl Pfannhauser 


Das Stadttheater Luzern führt in der Spielzeit 1958/59 
zum ersten Male in deutscher Sprache die letzte Oper 
von Joseph Haydn, „Orpheus und Eurydike”, auf. 
Übertragung ins Deutsche und Einrichtung besorgte 
Dr. W.M. Treichlinger. Die musikalische Leitung hat 
Kapellmeister Max Sturzenegger; Regie führt Direk=- 
tor Walter Oberer. 
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Das japanische Konzertleben heute 


Fünf Symphonieorchester in Japans Hauptstadt Tokio 


Es war im Jahre 1914, als in Japan zum ersten Male 
ein Symphonie-Orchester im europäischen Sinne ge= 
bildet wurde. Der junge Komponist Kossak Yamada, 
der als einer der ersten Japaner an der Berliner Musik= 
hochschule studiert hatte, brachte gleich nach seiner 
Rückkehr aus Deutschland beinahe alle Musiker in 
Tokio, größtenteils von der Marinekapelle und der 
kaiserlichen Hofkapelle, zusammen. 80 Musiker spiel= 
ten unter seiner Stabführung Haydn, Mendelssohn 
sow'e seine eigenen Kompositionen. Yamadas Be= 
mühungen aber, diese Musikgemeinschaft als perma= 
nente Organisation zu begründen, scheiterten am 
Mangel allgemeinen Interesses, 


Im Jahre 1925 wurden 33 Instrumentalisten aus Ruß= 
land nach Tokio eingeladen, um in drei Festkonzerten 
zusammen mit 40 japanischen Musikern zu spielen. 
Der Dirigent war ebenfalls Yamada. Nach diesem sen= 
sationellen Unternehmen versäumte Yamada es nicht, 
die Gelegenheit beim Schopfe zu ergreifen, und organi= 
sierte mit Graf Hidemaro Konoye die „Japan Phil- 
harmonic Society“, die auch die positive Unterstützung 
des damals gerade errichteten Rundfunks fand. 


Vom Jahre 1926 an begann das Orchester Abonne= 
mentskonzerte zu geben, doch es dauerte kaum ein 
Jahr, als es sich wegen Unein’gkeiten zwischen den 
beiden Dirigenten auflösen mußte. 


1927 gründete Graf Konoye „The New Symphony 
Orchestra”, das sich, dank auch der finanziellen Unter= 
stützung des Rundfunks, zum repräsentativen Orche= 
ster Japans entwickelte. 


Das Jahr 1936 gab dem Orchester sogar die Möglich- 
keit, unter Felix Weingartner zu spielen. Es war ein 
unvergeßliches Ereignis, im Fernen Osten die berühmte 
Interpretation Weingartners von Beethovens Sym-= 
phonien unmittelbar zu erleben. Nach seinem ersten 
Konzert äußerte der Maestro, daß sich das Orchester 
in drei Jahren unter seiner Führung zu einem der zehn 
besten Orchester der Welt entwickeln könnte. 


Im April 1942 wurde das Orchester umgebildet und 
bekam den neuen Namen „Nippon Symphony Orche= 
stra“. Bereits ein Jahr vorher hatte s’ch Graf Konoye 
zurückgezogen und seine Wirkungsstätte nach 
Deutschland verlegt. Josef Rosenstock, der in Wien, 
Darmstadt, Mannheim und New York tätig war, kam 
1938 an seine Stelle. Rosenstock war ein Orchester= 
erzieher par excellence und hielt das Orchester in 
strengster Zucht. 


1940 kam der junge Komponist Hisatada Otaka von 
seinem Stud’enaufenthalt in Wien nach Japan zurück 
und teilte das Dirigentenpult mit Rosenstock, der 
aber gleich nach Kriegsende Japan verließ. 


Das Orchester stand nun vollständ’g unter der Füh- 
rung des Rundfunks und bekam den neuen Namen 
„N.H.K. Symphony Orchestra” (Nippon Hoso Kyokai 
heißt: Japanische Rundfunk=Gesellschaft). 


Nach dem frühen Tode Otakas im Jahre 1951 wurde 
Kurt Woess, Leiter des Wiener Tonkünstler-Orche- 
sters, zum Chefdirigenten ernannt. Bereits in seinem 
ersten Konzert faszinierte Woess das Publikum durch 
seine weiche, elegante Art des Dirigierens. Unter se'= 
ner Stabführung wurde nicht nur die Wiener Klassik, 
sondern auch österreichische Werke der Gegenwart in 
kompetenter Weise vorgetragen. 

Woess’ Nachfolger, Niklaus Aeschbacher, Operndiri= 
gent des Berner Stadttheaters, kam 1954 und hielt se'n 
Amt bis zum Jahre 1956. Er hatte ein außerordentlich 
feines Gehör, und das Orchester wurde zu einem 
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Klangkörper erzogen, der Virtuosen wie Gieseking, 
Hoelscher und Kempff bei ihrem Zusammenspiel voll= 
kommen zufriedenstellte. 

Nach Aeschbacher stand abermals Josef Rosenstock, 
der inzwischen Leiter der New York City Opera ge= 
worden war, am Pult, jedoch nur für eine kurze Zeit. 
Dann kam Wilhelm Loibner aus Wien. In seinem 
ersten Konzert, am 15. April 1957, führte er Bruckners 
Vierte Symphonie mit großem Erfolg auf. Ein bemer= 
kenswertes Ereignis für Japan, denn trotz aller Be= 
mühungen ausländischer Dirigenten hatte Bruckner 
bisher keinen besonderen Anklang gefunden. 


Von den Gastdirigenten, die aus dem Ausland ein= 
geladen wurden, war Herbert von Karajan der wich= 
tigste. Unter seiner Leitung spielte das N.H.K. 
Orchestra Brahms’ Symphonien mit solcher Wucht und 
Kraft, daß man den Eindruck hatte, ein deutsches 
Orchester vor sich zu haben. 


Wie man aus der Geschichte des Orchesters ersieht, 
hatten wir nur solche ausländischen Dirigenten, die aus 
dem deutschen Kulturkreis kamen. Die einzige Aus= 
nahme bildete Jean Martinon, damals Dirigent der 
„Concerts Lamoureux“. Dieser vorzügliche Orchester= 
erzieher kam 1953 als erster französischer Dirigent 
nach Japan. Unser Orchester leistete unter ihm ein 
b’sher Unerreichbares: es spielte Strawinskys „Le 
Sacre du printemps“ so glänzend, daß es wahrschein= 
lich keinem Virtuosenorchester von Weltformat nach= 
steht. 


Die Musiker des Orchesters waren ausschließlich 
Japaner. Nach dem Kriegsende jedoch wurden aus 
Wien einige junge Solisten eingeladen, die die Posten 
des Konzertmeisters, des Soloklarinettisten, des Solo= 
oboisten und des Soloharfenisten übernahmen. Dies 
beeinflußte das Niveau des Orchesters sehr günstig. 


Blick auf die Kirche von Hukvaldy, dem Geburtsort Jandteks 


Die Zuhörerschaft ist seit einigen Jahren zusehends 
gewachsen. Außer den Rundfunksendungen g'bt das 
N.H.K. Orchestra jährlich zehn Abonnementskon= 
zerte in der bis auf den letzten Platz besetzten Hibiya 
Public Hall iin Tokio, die 2600 Hörer aufnehmen kann ; 
jedes Konzert wird dreimal wiederholt. Das Orchester 
besteht heute aus 110 Musikern. 


Nach diesem Orchester muß das „Tokio Symphony 
Orchestra” erwähnt werden, das ursprünglich von 
einer Filmgesellschaft für Musikaufnahmen zusam= 
menberufen wurde. Unmittelbar nach Kriegsende kam 
Hidemaro Konoye aus Europa zurück und gab mit die- 
“sem inzwischen vergrößerten Orchester Konzerte. Auf 
die weitere Entwicklung des Tokio Symphony Orche= 
stra war Generalmusikdirektor Manfred Gurlitt von 
mafßgebendem Einfluß. 


Das Orchester scheint sich durch die Bemühungen 
seines heutigen Dirigenten, Hitoshi Uyeda, zur Auf= 
gabe gemacht zu haben, dem Publikum moderne 
Musik näherzubringen. Viele Werke japanischer 
Komponisten wurden von dem Orchester aufgeführt. 
Im Jahre 1954 lud das Orchester den bekannten eng-= 
lischen Dirigenten Sir Malcolm Sargent ein: 


Das dritte Symphonie-Orchester von Tokio ist das 
„Tokio Philharmonic Orchestra”, dessen Keimzelle ein 
1938 in der Stadt Nagoya gegründetes Unterhaltungs= 
orchester war. Drei Jahre später übersiedelten die 
Musiker nach Tokio und begannen regelmäßig Kon= 
zerte zu geben, die meistens Manfred Gurlitt leitete. 


Bei Ausbruch des Zweiten Weltkrieges stellte das 
Orchester leider jede weitere Tätigkeit ein. Erst nach 
dem Kriege vereinigten sich die Musiker w'eder unter 
der Leitung von Japans bestem Sibeliuskenner, Akeo 
Watanabe, sowie Shinichi Takada. In letzter Zeit hat 
das Orchester an mehreren Aufführungen italienischer 
Opern unter der Leitung von Nicola Rucci aus Rom 
teilgenommen. 


Dem „Tokio Philharmonic Orchestra“ ebenbürtig ist 
das „ABC Symphony Orchestra”. Es begann im Jahre 
1948 als das „Konoye Symphonic Orchestra” unter 
der Leitung von Graf Konoye. Als Konzertmeister 
kam Wolfgang von Stavonhagen aus Frankfurt am 


‚Main. Heute hat das Orchester seinen Mäzen: die 


Asahi Bunka Hoso Rundfunkgesellschaft und als 
neuen Namen „ABC Symphony Orchestra“, 


Eine andere Rundfunkgesellschaft, die Nippon Bunka 
Hoso, organisierte auch ein Symphonie-Orchester. Als 
„Nippon Philharmonic Orchestra” begann es im Sep= 
tember 1956 seine Konzerttätigkeit und hat dank der 
geschickten Führung des Dirigenten Akeo Watanab& 
und seines Konzertmeisters Broadus Earle in einem 
Jahr erstaunlich viel geleistet. 


So gibt es heute in der japanischen Hauptstadt fünf 
Symphonie=Orchester, die regelmäßig Konzerte geben. 
Außer Tokio weist das „Kansai Symphony Orchestra“ 
in Osaka beachtenswerte Leistungen auf. Das aus 
78 Musikern bestehende Orchester genießt seit 1947 
die großzügige Unterstützung mehrerer Großindu= 
strieller aus Osaka. Sein Dirigent, Takashi Asahina, 
hat in Europa die Berliner Philharmoniker und andere 
berühmte Orchester dirigiert. 


Die alte Kaiserstadt Kyoto hat auch ein Symphonie= 
Orchester. Es nahm nach dem Krieg als ein Liebhaber= 
orchester seinen Anfang. Seit einem Jahr steht dieses 
Orchester unter städtischer Verwaltung, und Karl 
Caelius, ein deutscher Dirigent aus Mannheim, hat 
seine Ausbildung übernommen. 


Auch andere japanische Großstädte, wie Yokohama, 
Hirosh'ma und Nagasaki, haben ihre eigenen Sym= 
phonie-Orchester, die regelmäßig konzertieren. 


Hinter dieser scheinbaren Blüte der japanischen Orche- 
ster stehen Probleme, die für die weitere Entwick= 
lung unbedingt gelöst werden müssen. Abgesehen von 
der finanziellen Unbeständigke't fehlt noch eine 
gründliche, systematische Ausbildung der einzelnen 
Musiker. Darum wechselt das Niveau eines Orchesters 
von heute auf morgen. Bessere Instrumente sollten 
dringend angeschafft werden. Diese und andere Män-= 
gel spürt man heute besonders stark, nachdem wir 
in Japan so bedeutende Orchester wie die Berliner 
und Wiener Philharmoniker, die Symphony of the 
Air, das Los Angeles Philharmonic Orchestra und das 
Stuttgarter Kammerorchester hören konnten. 
Mamoru Watanabe 


DIE »NEUE ZEITSCHRIFT FÜR MUSIK< BERICHTET 


Westberliner Musikpanorama 


Die Programme der großen Berliner Sinfoniekonzerte 
und die Spielpläne der Westberliner Städtischen Oper 
lassen erkennen, daß man bestrebt ist, durch Ver= 
pflichtung möglichst vieler auswärtiger, z.T. auslän= 
discher Künstler zu fesseln. Das gelang dem Opern= 
intendanten Carl Ebert nicht ganz, sondern führte so= 
gar zu gelegentlichem Aufruhr in den oberen Rängen 
seines Hauses, z. B., als er bei seiner theaterfrohen 
Neuinszenierung von Bizets „Carmen“ d’e in man= 
cher Hinsicht gewiß fesselnde, aber noch unfert'’ge 
farbige Sängerin Vera Little in der Titelrolle vor= 
stellte. Inzwischen haben sich die Geister etwas be= 
ruhigt. Ebert führte vor einem Forum junger „zor= 
niger“ Männer seine Verteidigung nicht ungeschickt. 
(„Wir stehen, wenn es so weitergeht, vor einer 


Katastrophe.”) Aber mit seiner Personalpolitik ist 
man in Berlin nach wie vor unzufrieden und murrt 
darüber, daß für die musikalische Leitung der Oper 
nach vielen Versuchen mit mehr oder weniger promis= 
nenten Gastd'rigenten neben dem vortrefflichen, in 
Berlin heimisch gewordenen Richard Kraus einstwei= 
len nur Ernst Märzendorfer aus Salzburg verpflichtet 
wurde. 

Dem Spielplan des Hauses an der Kantstraße kann 
man Eintönigkeit und mangelnden Wagemut nicht 
vorwerfen. Ein hervorragendes Gesangsensemble ge= 
währleistet Aufführungen, die oft von hohem künst= 
lerischem Rang sind, und auch um das Gegenwart= 
schaffen ist man bemüht. So erlebte Berlin Benjamin 
Brittens Kammeroper „Lucrezia” in einer Aufführung, 
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von der starke Wirkungen ausgingen, und zwar war 


es nicht so sehr die episch zerdehnte, unerwartet 
christlich kommentierte Handlung, die fesselte, mehr 
schon die Inszenierung Wolf Völkers, am meisten aber 
Brittens schlanke, treffsichere, adlige Musik, als deren 
erfolgreicher Anwalt sich Richard Kraus bewährte. — 
Für einen Tanzabend der Städtischen Oper, an dem 
Gottfried von Einems „Medusa”, Strawinskys „Agon” 
und Werner Egks neugefaßter „Joan von Zarissa” in 
Erscheinung traten, zeichnete Tatjana Gsovsky ver= 
antwortlich. Obschon diese eigenwillige Choreo- 
graphin dazu neigt, an der Musik selbstherrlich vor= 
beitanzen zu lassen, waren ihre Gestaltungen doch 
nicht ohneReiz, und dazu kam, daß ihr ein ausgezeich- 
netes Tanzensemble (mit Gert Reinholm, Suse Preiser, 
Gisela Deege und anderen) zur Verfügung stand. Am 
besten gelang Egks Ballett in einer gestrafften 
Fassung, die auf den vielen burgundischen Hofprunk 
verzichtet und das Ganze mehr als ein von einem 
Narren (unübertrefflich Erwin Bredow!) gelenktes 
Gaukelspiel erscheinen läßt, dessen Titelheld als 
Frauenfrevler schließlich zugrunde geht. Weniger 
glücklich waren die choreographischen Lösungen, die 
die Gsovsky für Strawinskys abstraktes Ballett fand. 
Dagegen wußte sie Einems „Medusa” den schauenden 
Hörern durchaus schmackhaft zu machen, indem hier 
hindergründige Tragik durch eine tänzerisch versach= 
lichte Pantomimik vertieft wurde. Auch Einems ge= 
fällig untermalende, Atmosphäre schaffende Musik, 
die nicht nur farbige, sondern auch melodische Reize 
hat, nahm man beifällig entgegen. 


Unmöglich, der Fülle der Erscheinungen gerecht zu 
werden, die in den Berliner Konzertsälen auftauchten. 
Fehlte hier doch kaum ein bekannter Dirigent der 
Alten und der Neuen Welt. Ansermet, Klemperer, 
Horenstein, Scherchen, Böhm, Kempe, Bour, E. Jochum 
— das sind nur einige wenige Namen, und so selten 
er in Berlin erscheint, auch Karajan darf hier nicht 


Städtische Oper in West=Berlin: 
Szene aus Igor Strawinskys 
„Le Sacre du printemps” 

in der Choreographie von 
Mary Wigman. 


438 


vergessen werden, der mit seinem Philharmonischen 
Orchester u. a. Bartöks Musik für Saiteninstrumente, 
Schlagzeug und Celesta zu prachtvoller Wirkung 
brachte. Immer mehr als kommender Mann entpuppt 
sich Lorin Maazel. Er musizierte mit dem Radio-Sin= 
fonie-Orchester auf zauberisch bannende Art Stra= 
winskys „Noces” und Berlioz’ „Fantastische Sinfonie”. 


Kammermusik wird in Berlin immer noch besser von 
Zugereisten als von einheimischen Künstlern gespielt. 
Im übrigen ist bemerkenswert, daß sich im Bereiche 
sowohl der geistlichen wie auch der „jazzoiden“ Musik 
die Kräfte in Berlin mächtig regen. Es gab eine Reihe 
von Orgelkonzerten mit bekannten Solisten (darunter 
Messiaön), zu Pfingsten trafen sich Chöre verschiede- 
ner west= und ostdeutscher Kirchenmusikschulen in 
Berlin, die Spandauer Kantorei feierte das hundert= 
jährige Bestehen des Johannisstiftes durch ein Kon= 
zert, das ihr Leiter Hanns-Martin Schneidt ganz dem 
mit dem evangelischen Geiste tief verwurzelten 
Schaffen Ernst Peppings widmete. Auf der anderen 
Seite meldete sich der Jazz mit all seinen Spielarten, 
und man erlebte die Invasion westdeutscher, eng= 
lischer und amerikanischer Kapellen und war Zeuge 
der üblichen hektischen Begeisterung. — 1. 


Im Juli fand am Sadler’s Wells Theatre in London die 
englische Erstaufführung von Werner Egks Oper „Der 
Revisor” statt. 


Ende November gelangt die neue Oper von Heinrich 
Sutermeister, „Titus Feuerfuchs“, an den Städtischen 
Bühnen in Graz zur österreichischen Erstaufführung. 
Die deutsche Erstaufführung des Werkes findet am 
ı2. Oktober an der Deutschen Oper am Rhein in 


Düsseldorf statt. 


Paul Hager leitet in San Francisco die amerikanische 
Erstaufführung von Carl Orffs „Die Kluge“ sowie die 
erste szenische Aufführung seiner „Carmina burana“. 


»Die Verlobung im Kloster« 


Prokofieff-Premiere 
in der Staatsoper Unter den Linden 


Eine gelungene Musikkomödie ist ein Glücksfall. Sel= 
ten genug, solange es eine Oper gibt, trat er ein. Wir 
wundern uns nicht: Denn was ist schwerer, als Witz 
und Geist so mit menschlicher Herzenswärme zu ver= 
binden, daß der Spott noch versöhnlich bleibt und 
selbst die geprellten Käuze in unsere Liebe einge= 
schlossen sind. Serge Prokofieffs „Die Verlobung im 
Kloster”, die uns jetzt bei ihrer Premiere in der 
Staatsoper Unter den Linden ergötzte, ist ein solcher 
Treffer. 


Abermals erweist sich die Lebenskraft und die Un= 
erschöpflichkeit der alten Commedia dell’arte. Zwar ist 
der Stoff einer (1775 in London mit größtem Erfolg 
gegebenen) Komödie von Sheridan entnommen, aber 
seine geistigen Väter sind Goldoni und Lope de Vega, 
denn es handelt sich hier um den ureigensten Stoff 
der Buffokomödie: den Vater, der seine Tochter aus 
Habsucht dem reichen alten Lüstling verheiraten will, 
die schlaue Tochter, die aus dem Hause flieht und 
verkleidet den alten Geldsack auch noch übertölpelt, 
sie in die Arme ihres Liebsten zu führen, den der 
Geldsack ja gerade ausschalten will, und die noch 
schlauere Duenna, die nicht nur den pfiffigen Betrug 
ausheckt, sondern trotz ihrer Häßlichkeit auch noch 
den geldschweren Fischhändler für sich schnappt. 

Prokofieff hat die Komödie in Musik von quellender 
lyrischer Schönheit getaucht und eine Oper aus dem 
Geist der sanglichen Melodie geschaffen. Er läßt sich 


keine Gelegenheit entgehen, seinen Personen eine 
Ariette in den Mund zu legen. Ein Stichwort, und die 
Arie ist fällig. Daraus ergibt sich eine kleine Schwäche 
des prächtigen Werkes. Die Arie überwiegt den 
Ensemblesatz, der allein fähig ist, die Situations- 
komik zu schärfen und Brio in die Handlung zu 
bringen. 

Was uns die Ensemblesätze an Witz schuldig bleiben, 
ersetzen uns jedoch die burleske Hausmusikszene und 
die nicht weniger genial-komische Chorszene mit den 
trinkfesten Mönchen, die für eine gut gefüllte Geld= 
börse bereit sind, die Paare zu verloben. Hier wird 
Prokofieff zum russischen Rossini. 


Lovro von Matacic -verhalf der Musik mit dem 
Orchester der Staatsoper zu ihrer Schönheit, und 
Erich-Alexander Winds hatte die Komödie geschickt 
arrangiert, wenn er auch einige Längen nicht immer 
intensiv genug zu überspielen vermochte. Die Bühne 
dreht sich in fröhlicher Geschäftigkeit, zeigt bald das 
Innere, bald das Äußere eines Hauses, und nur Heinz 
Pfeiffenbergers wie eine Riesengemme zauberhaft ge- 
schnittenes Bild der Stadt Sevilla steht unverändert 
im Hintergrund. 


Heinrich Pflanzl ist als reicher Fischhändler Mendoza 
ein faunsgesichtiges Unikum an nuancenreicher Ko= 
mik und Gerhard Stoltze ein Don Jerom mit der 
leicht erregten, blasiert-mokanten Miene eines Man= 
nes, dessen Nase beständig einen schlechten Geruch 
zu wittern scheint. Neben ihnen die ansprechenden 
Tenorstimmen der Herren Unger und Lauhöfer, der 
klangvolle Sopran von Ingeborg Wenglor und viele 
treffliche Chargen. Herzlicher Beifall. 

Kurt Westphal 


Entdeckungsreisen in die deutsche Oper 


Erstaufführungen von Schubert bis Hindemith an der Mailänder Scala 


Wenn die diesjährige Stagione der Mailänder Scala 
von einer Fülle musikhistorischer Wiederbelebungs= 
versuche oder Neuüberprüfungen bestimmt wird, von 
Bellinis „Pirat“ und Donizettis „Anna Bolena” bis zu 
Dargomischkijs „Der steinerne Gast”, so darf man 
den erstaunlich hohen Anteil deutscher Opern im 
Grunde auch zu diesen entdeckerischen Bestrebungen 
zählen. Über einen „Lohengrin” fast am Anfang der 
Saison, in italienischer Sprache, mit einer altväter= 
lichen Inszenierung und einem hier fehl eingesetzten 
Mario Del Monaco, sollte man freilich lieber schwei= 
gen. Aber das Ensemble-Gastspiel der Wiener Staats= 
oper mit der „Walküre” hat geradezu eine Sensation 
hervorgerufen. Daß die „Walküre“ hier vom Diri= 
genten auch gleichzeitig selber in Szene gesetzt wird, 
ist ja fast schon eine liebe Gewohnheit in diesem 
Haus: 1949 führte Victor De Sabata, 1958 nun Kara- 
jan dazu die Regie. Daß dabei zur Wagner-Musik 
keine lebenden Gäule mehr auf die Bühne trabten, 
hielt man in Mailand zwar für eine fremdartige Extra= 
vaganz, jedoch bezeichnete die Kritik die Karajansche 
Inszenierung durchaus als authentisch für das gegen- 
wärtige Musiktheater im Norden. Das Wiener En- 
semble hatte auch nach unseren Maßstäben repräsen= 
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tativstes Format: mit Birgit Nilsson (Brunhilde), Hans 
Hotter (Wotan), Leonie Rysanek (Sieglinde), Ludwig 
Suthaus (Sigmund), Jean Madeira (Fricka) und Gott= 
lob Frick (Hunding). 


Daß die Mailänder sich alles einkaufen können, was 
in der Musikwelt gut und noch teurer ist, hat in einem 
anderen Fall leider zu dem größten Scala=-Mißerfolg 
seit langen Zeiten geführt: der Neueinstudierung von 
Glucks hier besonders viel gespieltem „Orpheus und 
Eurydike”, der zuletzt 1951 in einer unvergessen ge= 
bliebenen Aufführung unter Furtwängler erklang. 
Man hatte den damaligen Erfolg noch übertrumpfen 
wollen und so etwas wie einen halben Europa-Rat 
berühmtester Namen engagiert: aus Deutschland den 
Regisseur Gustaf Gründgens und den Bühnenbildner 
Hein Heckroth, aus Jugoslawien den Dirigenten Lovro 
von Matacic, aus England den Choreographen Frede= 
rick Ashton, aus Italien die Altistin Fedora Barbieri, 
aus Österreich dazu Sena Jurinac und aus Frankreich 
Frangoise Ogeas. Nur gewann man den Eindruck, daß 
jeder davon schon mit einer eigenen Auffassung des 
Werkes nach Mailand gekommen sei, und daß dann 
die Zeit nicht mehr reichte, sich über eine einheitliche 
Auffassung einig zu werden. Gründgens hatte ge- 
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Gerhard Stolze als Don Jerom in der „Verlobung im Kloster” 
von Serge Prokofieff in der Ostberliner Staatsoper 


meint, die Einstudierung in noch nicht 14 Tagen Probe= 
zeit hinzubekommen — und selbst in der Scala hat es 
dann noch nicht oft einen Abend gegeben, dem man 
das Unfertige so ansah wie diesem. Während Lovro 
von Matacic sozusagen eine Symphonie dirigierte, 
ziemlich unbekümmert um die Intentionen seiner die 
Bühne gestaltenden Kollegen auf die reinen Traditio= 
nen der Opera seria des ı8. Jahrhunderts bedacht, 
schien Gründgens sich zwischen zwei völlig verschie=- 
denen Stilprinzipien nicht entscheiden zu können: das 
eine knüpfte an avantgardistische Effekte der zwan- 
ziger Jahre an und wollte wohl die Oper als solche 
parodieren (die Unterwelt mit einer wilden Horde von 
Uganda-Negern im Kriegstanz, eine im Lift herbei= 
sausende Eurydike, das Elysium mit einem  Dirndl=- 
reigen nach „Weißes=-Rößl”-Manier), das andere aber 
setzte jenes barocke Opernfest dagegen, das ja schließ=- 
lich Gluck mit seiner Reform gerade hatte überwinden 
wollen. Mit bezaubernden Einfällen und hier auch bis 
ins letzte minuziös durchgearbeiteter Harmonie jeder 
Bewegung und Geste brillierte Ashtons Choreogra= 
phie, mochte auch er den Barock und die Moderne zu= 
gleich geben wollen. Ein wahres Fest jedoch blieben 
auf jeden Fall die Stimmen: der heroische Alt der 
Barbieri und die strömende Lyrik der Jurinac, neben 
denen der Amor von Frangoise Ogdas schwächer 
wirkte. Das Publikum nahm manche der Regiemätz= 
chen mit hörbarer Erheiterung auf, und für das Urteil 
der Kritik mag das schlagworthaft zusammengezogene 
Urteil von Beniamino Dal Fabro stehen: „Ein Abend 
zum Hören, aber einfach nicht anzusehen.“ 


Der unglückliche Eindruck von der deutschen Oper an 
sich, den diese (schon im Ansatz vorbeigeratene, wohl 
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auch durch längere Probenzeit nicht rettbare) Gründ= 
gens-Inszenierung hinterließ, wurde bereits wenige 
Tage später durch den deutschen Regisseur‘ Frank 
De Quell wettgemacht, noch der jüngeren Generation 
zugehörig, der an der Piccola Scala an einem Abend 
Carl Maria von Webers „Abu Hassan” und Schuberts 
„Der häusliche Krieg“ inszenierte. Während Glucks 
Oper ja schon an der Scala längst heimisch geworden 
ist, waren dies beides Mailänder Erstaufführungen 
— das mag die Einstudierung erleichtert haben. De 
Quell ging unbelastet an seine Aufgabe heran, er trieb 
dem Chor jede herkömmliche Opern-Allüre aus, und 
für Schuberts Lysistrata-Variante hatte er sich sogar 
mancherlei Handlungspointen einfallen lassen, die 
nicht im Libretto standen. Nino Sanzogno, sonst der 
Vorkämpfer der Neuen Musik, hatte spürbar Spaß 
und Laune an Webers und Schuberts so lebendig 
sprudelnden Melodien, und aus dem Ensemble ragte 
vor allem die junge Nachwuchskraft Ilva Ligabue (als 
Fatima im „Abu Hassan“) hervor. 


Das bedeutsamste Opernereignis dieser Stagione, 
auch von der italienischen Kritik noch über die Ur= 
aufführung von Pizzettis Eliot-Veroperung „Mord im 
Dom” gesetzt, war die Mailänder Erstaufführung von 
Hindemiths „Mathis der Maler“. Adolf Rott führte 
sehr zurückhaltend Regie, nicht leidenschaftlich expres= 
siv, mochte auch der Programmheft=-Kommentar von 
Massimo Mila eigentlich diese Auffassung vorgezeich= 
net haben, sondern auf die klare Ordnung bedacht, 
als stünde das Geschehen unter strengen und unab= 
änderbaren kosmischen Gesetzen. Starken Eindruck 
machten die mit vielen Projektionen arbeitenden Büh= 
nenbilder von Robert Kautzky. Am Pult stand Nino 
Sanzogno, der „modernste“ Dirigent der Scala, und 
mit den Sängern Rolando Panerai (Mathis), Cesy 
Broggini (Ursula), Aureliana Beltramin (Regina), 
Gabriella Carturan (Gräfin Helfenstein) und Fran= 
cesco Albanese (Wolfgang Capito) gab es zwar keinen 
Star, aber ein wunderbar und überzeugend geschlosse= 
nes Ensemble. Gerade an diesem Abend, dem der 
deutsche Besucher mit gewisser Skepsis entgegen= 
gesehen hatte, wurde einem wieder einmal bewußt, 
wie führend eben doch die Scala im europäischen 


Operntheater bleibt. Ulrich Seelmann-=Eggebert 


Maifestspiele in Wiesbaden 


Seit Jahren bringen die Wiesbadener Maifestspiele 
eine Reihe von Gastspielen auswärtiger und auslän= 
discher Bühnen. Der Intendant der Hessischen Staats= 
oper, Dr. F. Schramm, hatte diesmal das Deutsche 
Schauspielhaus aus Hamburg, die argentinische Kam= 
meroper aus Buenos Aires, das American Ballet aus 
New York, die Staatsoper aus Belgrad, das Schloß= 
theater aus Berlin und die Staatsoper aus Rom nach 
Wiesbaden geladen. Wenn auch die argentinische 
Kammeroper in allerletzter Minute wegen innerpoli= 
tischer Schwierigkeiten daheimbleiben mußte, so blieb 
doch eine stattliche Zahl von Aufführungen und — was 
wichtiger ist — von solchen Aufführungen, die Fest= 
spielniveau besaßen. 


Vom gastgebenden Haus wurden die Festspiele mit 


der komischen Oper von Goetz „Der Widerspenstigen 
Zähmung“ eröffnet. Erfreulicherweise übertraf dieser 


Auftakt gleich die Erwartungen: er bewies einen Lei- 
stungsstand der Hessischen Staatsoper, wie er sonst 
nicht immer erreicht wird. An diesem Erfolg hatte 
zweifellos die Inszenierung von Friedrich Schramm 
maßgebenden Anteil, dazu kam das originelle Stick= 
muster=-Bühnenbild von Ruodi Barth, das schon als 

"Idee bestach und viel zur rechten Atmosphäre beitrug. 
Arthur Apelt brachte als Dirigent die geistvolle Parti= 
tur mit seinem Orchester beschwingt zum Klingen, 
trefflich unterstützt von Marianne Dorka und Kath- 
rein Mietzner (Katharina und Bianca), Richard Kogel 
‘und Reinhold Bartel (Freier), Peter Lagger (Baptista) 
und Heinz Friedrich (Petrucchio). Mit Freuden erlebte 
man die Shakespearsche Heiterkeit in der Sicht eines 
romantischen Musikers, dessen erstaunliches Format 
immer wieder überrascht. 


Mit drei verschiedenen Programmen kam das Ameri= ‘ 


can Ballet Theatre. Wir sahen einen Abend, der mit 
Tschaikowsky — Thema und Variationen aus der drit= 
ten Orchestersuite — klassisch begann, dann als Höhe= 
punkt Schönbergs „Verklärte Nacht“ tänzerisch=aus= 
drucksvoll gestaltete, mit einem Pas de deux auf 
Musik aus „Don Quichote“ von Leon Minkus leider 
in bedenkliche musikalische Niederungen absank, um 
zum Schluß mit einer Groteske „Fancy Free” nach 
Musik von Leonhard Bernstein in typisch amerikani- 
schem Unterhaltungsmusik=Stil einen Beitrag zum 
zeitnahen Ballett zu liefern. Der Erfolg beim Publikum 
war in allen vier Werken groß, da man sich nirgends 
allzuweit von der Tradition entfernte und die Technik 
der Darbietung dominierte. Dem musikalischen Teil, 
besonders der Schönberg-Partitur, hätte man noch 
einige Proben gegönnt; das Publikum aber wollte 
weniger hören als virtuos tanzen sehen — und das 
boten ihm die Solokräfte wie das Ensemble dieses 
New=Yorker Balletts. 


Einen interessanten Vergleich bot das Ballett der Bel= 


grader Staatsoper, das den „Teufel im Dorf“ von 
Fran Lhotka mitbrachte. Wer dies vielgespielte Werk 
schon in anderen Aufführungen erlebt hatte, mußte 
doppelt überrascht sein, wie lebensvoll und impulsiv 
die Belgrader Darstellung geriet. An der Spitze der 
Tänzer stand der großartig getanzte Teufel (Stevan 
Zunac), daneben das jungePaar (Dusanka Sifnios und 
Dusan Trnieric); aber auch das übrige Ensemble 
faszinierte durch ausdrucksstarke Leistungen. Unter 
seinem Dirigenten Bogdan Babic gab das Belgrader 
Orchester temperamentvolle Impulse, zeigte sich je= 
doch nicht auf der gleichen Höhe wie in seinen Opern= 
aufführungen. Neben „Fürst Igor“, der schon im 
Festprogramm des Vorjahres stand, hörte man dies= 
mal die Oper „Katja Kabanovä” von Janälek. Für 
diese Begegnung mit einem bei uns leider fast unbe= 
kannten Werk kann man den Belgradern nur aufrich= 
tig dankbar sein. Angesichts dieser meisterlichen Par= 
titur — trotz unverkennbarer Schwächen des Text= 
buchs — fragte man sich, warum unsere Bühnen eine 
solche Bereicherung ihres Repertoires bislang über= 
sehen haben. Der Schwerpunkt liegt im Orchester= 
part, den’Milica Babic-Jovanovic glänzend realisierte. 
Von den Gesangssolisten fordert der Komponist viel 
Sprechgesang, wie er für ihn in den meisten seiner 
Werke charakteristisch ist, aber er gibt ihnen daneben 
großzügige Partien mit Steigerungen von letzter Aus- 
drucksgewalt. Hier bewiesen Melanija Bugarinovic 
(Titelrolle), Latko Korosec und Drago Starc imponie= 
rende Darstellungskraft. Unvergeßlich bleibt das groß= 


artige Finale des ersten Aktes, ebenso die geniale An- 
lage des letzten, besonders der Einfallsreichtum und 
die‘ in ihrer Originalität packende Gestaltung der 
Szenen vor Kabanoväs Selbstmord, 


Den Ausklang und letzten Höhepunkt bildete die 
Römische Staatsoper. Sie steuerte „Tosca”, „Manon 
Lescaut” und „Madame Butterfly” bei. Müßig zu 
fragen, welcher dieser Puccini=Opern oder =Auffüh- 
rungen die Palme gebührte; denn es gab ein einziges 
Fest der Singstimmen. Das will nicht sagen, daß das 
Orchester unter seinem geschmeidigen Dirigenten 
Franco Capuana nicht erstklassig gewesen sei. Er be- 
saß gerade jene seltene Tugend, das Orchester sich 
zügig ausspielen zu lassen und dennoch den Singen= 
den das Primat zu geben. Als Tosca bestach Gabriella 
Tucei, die in Franco Corelli (Cavaradossi) einen her= 
vorragenden Partner hatte. Eine völlig andere Beset= 
zung gab es in der „Butterfly“; Gigliola Frazzoni ge= 
staltete sie mit sichtlicher Hingabe, auch sie besaß in 
Eugenio Fernandi (Linkerton) einen Gegenspieler mit 
beneidenswerter Stimme und hoher Kultur. Das Publi= 
kum war begeistert, man sah weniger das geschmack= 
volle Bühnenbild (N. Benois) und die unaufdringliche 
Regie (C. Piccinato), sondern applaudierte vor allem 
den großen Stimmen. 


Wenn bei den diesjährigen Wiesbadener Maifestspie= 
len ein Wunsch offenblieb, so war es der nach einem 
maßgeblichen zeitgenössischen Werk. Daß die vier 
angekündigten alten Kammeropern, die zu den beson= 
ders interessanten Beiträgen gehört hätten, ausfallen 
mußten, hatte seinen Grund in der späten Absage der 
Argentinier. Aber dennoch blieben die diesjährigen 
Festspiele das, was sie sein wollen: ein kultureller 
Austausch zwischen führenden Ensembles der ver= 
schiedenen Nationen, ein friedlicher Wettstreit auf 
künstlerisch hoher Ebene. el 


Im Zeichen Zanotellis 


Die erste Spielzeit von Darmstadt 


Die letzte Premiere am Landestheater Darmstadt 
(Fortners „Bluthochzeit“) zeigte am deutlichsten die 
überlokal bedeutsamen Möglichkeiten, die mit dem 
Wechsel des Generalmusikdirektors jener Stadt offen= 
stehen. Ensemblegeist und Team=Arbeit können sich 
sinnvoll entfalten. Sinnvoll heißt für Darmstadt: nicht 
provinzielle Ereignisse bieten, sondern Ereignisse in 
der Provinz. Mit anderen Worten: nicht großen 
Bühnen nacheifern, sondern neben dem kleinen selbst-= 
verständlichen Repertoire in erster Linie Ungewöhn= 
liches ungewöhnlich profiliert interpretieren. Die erste 
Spielzeit, so unglücklich sie oft war, zeigte die 
Chancen für eine richtige Team=Arbeit am Außerge= 
wöhnlichen, für die geistigen Akzente. Die großen 
Hoffnungen, die so geweckt wurden (vor allem in der 
stilistisch übereinstimmenden Arbeit Zanotelli-Dicks, 
so übereinstimmend, wie man das am heutigen Opern= 
theaternur ausnahmsweise findet), werden nur getrübt 
durch das Fehlen eines Großen Hauses: man spielt 
immer noch in der für die Oper völlig ungenügenden 
Orangerie, und es kann sein, daß die Bauverzögerung 
im wahrsten Sinne des Wortes ein Staatsbegräbnis 
des Theaters heraufbeschwört. 
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Die Akzente hießen in der ersten Zanotelli=Spielzeit: 
Brittens „Turn of the Screw” (Zanotelli-Sellner), 
Brecht-Weills „Mahagonny“ (Helmut Franz=Dicks). 
Vor allem aber, weil im Team nahtlos „stimmend”: 
eine geistig klare, szenisch-=musikalisch einheitliche 
„Zauberflöte“ (Zanotelli-Dicks) und ein köstlich= 
sauberer,unaufdringlich-komprimierter Puccini-Abend 
(„Mantel” und „Gianni/Schicchi” unter Zanotelli und 
dem jungen, hochbegabten Ulrich Brecht, als Gast aus 
Oldenburg). Bei der eindrucksstärksten und wichtig= 
sten Aufführung, bei Fortners „Bluthochzeit”, erreich- 
ten Zanotelli-Dicks und der Bühnenbildner Mertz, 
dessen Arbeit an keiner Stelle unterschätzt werden 
darf, das Musterbeispiel modernen Musiktheaters. 
Man darf sagen, daß nach der ersten, der Kölner 
Wiedergabe des Werkes, die eigentliche Uraufführung 
erst hier in Darmstadt erfolgte. Es erwies sich, daß 
die genuine Interpretation die Komposition Fortners 
in einem neuen Licht erscheinen ließ. Man erfuhr, daß 
Fortners Sprache Lorcas Schauspiel sinnreich über- 
höhend ergänzt. Eine expressive Zwölftönigkeit, die 
kaum im Sinne einer Konstruktion erfaßt zu werden 
vermag, steigert den Text spürbar. Fortner hat die 
realen Handlungsfaktoren fast oder ganz ohne Musik 
gelassen, einige Rollen sogar Schauspielern übertra= 
gen, aber immer dort, wo Irrealität vorherrschend 
wird, tritt die Musik in den Vordergrund und führt 
den Gedanken Lorcas weiter. 


Die Inszenierung von Harro Dicks hat mit äußerster 
stilistischer Strenge und — analog zur Komposition — 
ohne vordergründige Folklore jene objektivierte Klage 
gezeichnet, nein: gemeißelt, in der das Stück gipfelt. 
Dicks hat weder Schauspiel noch Oper inszeniert, 
sondern „Musiktheater”, also die innere Verklamme= 
rung von reiner Sprache, mehr oder minder stilisier= 
tem Gesang, von Tanz und Bild geschenkt. Ungemein 
konzentriert und knapp ist das Bild: kahle Flächen, 
von je drei Rückwänden und Plafond-Teilen, variie= 


rend in sich, bestimmt, von dramaturgisch=funktio= 
nellen Farben und Lichtwirkungen getragen. Außer 
wenigen Stühlen und Krügen in einzelnen Szenen 
gibt es keine Requisiten. Der Wald besteht aus weni= 
gen Lianen-Strängen. Die Aktion wird auf ein Mini= 
mum an Bewegungen und Gesten zurückgenommen. 
Große Theatermomente (auch durch Martha Geisters 
Mutter), niemals auf den Effekt, aber auch nie auf 
statuarische Starre bedacht, immer auf die Drama- 
turgie des Werkes gezielt, haften im Gedächtnis. Es 
lohnt sich, die Inszenierung zu sehen. 


Es lohnt sich aber nicht minder, die Aufführung zu 
hören. Hans Zanotelli erreichte bei Fortners Musik 
den Ausgleich zwischen Linien-Zeichnung und Aus- 
druckskraft. Zanotelli besitzt ein ausgesprochenes 
Theatertemperament. Aber der einunddreißigjährige, 
aus dem Bergischen stammende und zuletzt in Ham-= 
burg wirkende Dirigent ist nicht nur ein vitaler 
Musiker, sondern auch ein überlegener Gestalter. 
Musikalische Intensität und Forminstinkt verbinden 
sich in erstaunlihem Maße. Das Orchester hat durch 
Zanotelli an Präzision und klanglicher Prägnanz ge= 
wonnen. Wieder sieht man, was ein an sich fähiges 
Orchester zu leisten vermag, wenn es vom Dirigenten 
zur Arbeit, zum musikalischen Studium angehalten . 
wird. 


‚Auch das Konzertleben Darmstadts stand im Zeichen 


Zanotellis. Er mischte klug alt und neu im Programm, 
manchmal vielleicht doch zu vorsichtig, zumal die 
Kammermusikreihe der Stadt, so gut sie ist, so kon= 
servativ auch bleibt. Bei verschiedenen Wiedergaben 
(etwa bei Mozart, Beethoven, Brahms, Mahler, Strauss, 
Strawinsky, Bartök und Ravel) ließ Zanotelli durch 
ebenso unkompliziert=sinnfällige wie individuell ge= 
formte und klanglich ausgezeichnet gefeilte Wieder= 
gaben aufhorchen. 


Wolf=Eberhard von Lewinski 


»Titus Feuerfuchs« 


Sutermeisters Oper in Basel uraufgeführt 


Von den sechs abendfüllenden Opern des Schweizers 
Heinrich Sutermeister sind bloß zwei in der Schweiz 
uraufgeführt worden: „Niobe” 1945 in Zürich, „Titus 
Feuerfuchs“ nunmehr in Basel. Zwei festliche Wieder- 
gaben folgten unmittelbar aufeinander. Die erste hat 
am Vorabend des Offiziellen Tages der Schweizer 
Mustermesse stattgefunden in Anwesenheit von Ho= 
noratioren aus dem ganzen Lande einerseits, der 
Presse= und Radiovertreter andererseits, der zweiten 
haben namentlich Fachleute der Theater weitherum 
beigewohnt. Die eine wie die andere aber hat man 
so glanzvoll, als immer es in den veralteten Räumen 
des Basler Stadttheaters möglich ist, ausgestaltet. Und 
am Erfolg hat es da und dort durchaus nicht gefehlt, 
im Gegenteil: langanhaltender Applaus hat alle Be= 
teiligten immer wieder auf die Bühne gerufen, wäh- 
rend des Stücks, nach dem ersten Akt, und namentlich 
dann am Ende. Der Dichter-Komponist hat dabei im 
Mittelpunkt gestanden. 
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Das war vollauf berechtigt, indem Heinrich Suter= 
meister sich nicht damit begnügte, ein Werk zu 
schaffen; er wollte beim ersten Inszenesetzen gleich 
auch von Anfang an dabei sein. Daß zuletzt eine weit 
überdurchschnittliche Wiedergabe zustande kam, ist 
darum nicht zuletzt des Autors Verdienst. So weit zu 
kommen, dazu brauchte es jedoch all der Voraus= 
setzungen, die zuletzt wirklich vorhanden waren. 


Sutermeister hat kein Geheimnis daraus gemacht, 
daß einmal mehr die Librettofrage ihm ein Pausieren 
seit der Märchenoper nach Hauff „Der rote Stiefel“, 
also seit 1951, auferlegt hat. An sich hatte er keinen 
festen Vorsatz, ob er hier, bei diesem eher heiteren 
Spiel, weiterfahren, oder besser bei dem tragischen 
„Raskolnikoff“ nach Dostojewski anknüpfen solle. 
Heute darf man wohl feststellen, daß er von einem 
guten Stern geleitet war, als er in J. N. Nestroys Posse 
„Der Talisman” den Kern zu einem trefflichen Libretto 
erkannte. Den Kern — nicht viel mehr. Vor allem galt 


„Titus Feuerfuchs” von Heinrich Sutermeister, 
Szene aus der Uraufführung im Basler Stadttheater. 


es, einem künftigen Opernpublikum, das von vorne= 
herein eine konzentrierte Fassung vorgesetzt erhalten 
mußte, eine solide Exposition zu schaffen. Sie ist 
Sutermeisters Werk, so wie es ebenfalls seine’ Idee 
war, einen bei Nestroy recht geschwätzigen Friseur in 
eine bloß tänzerisch gemimte Gestalt und die Gräfin 
Cypressenburg aus einer dilettierenden Dichterin in 
eine dilettierende Komponistin zu verwandeln. Hier 
tat er den weiteren Fund in der unvergessenen Friede= 
rike Kempner, jener unglaublich naiven Verseschmie= 
din der zweiten Hälfte des vergangenen Jahrhunderts, 
die es zum Entsetzen ihrer Umwelt eine Weile zu nie 
geahnter Berühmtheit gebracht hat. Ihre Poetereien 
schöpft Sutermeister köstlich aus, so wie er über Ne= 
stroy den einstigen Rivalen Raymund nicht vergißt 
und so nebenher die Prunkoper von ehedem ein wenig 
aufs Korn nimmt. 


Das alles durchaus im Sinne der Belebung und ohne 
im geringsten Verwirrung anzurichten. Denn der Gang 
der Handlung ist sehr folgerichtig aufgebaut, zeigt 
den rothaarigen Titus Feuerfuchs erst als von-aller 
Welt Verstoßenen und danach in steilem Aufstieg 
vom Schloßgärtner über den Kammerjäger zum Hof- 
musicus. All dies unter Mitwirken erst einer schwar= 
zen, dann einer blonden Perücke. Als diese ihm ent= 
rissen wird, scheint er verloren; doch nach altem 
Opernbrauch erscheint im richtigen Augenblick der 
rettende Engel in Gestalt des reichen Erbonkels, der 
den wieder Rotkopfeten in die Arme einer ebenfalls 
Rotkopfeten führt, obzwar sie bloß eine Gänsemagd 
und keine mannstolle Witwe, wie ihre drei Vorgänges 
rinnen, ist. 

Dieses Herausarbeiten eines halben Dutzend scharf 
gezeichneter Gestalten ist ein wahres Meisterstück des 
Librettisten, dem man unentwegt anmerkt, daß er 


stets den Komponisten vor Augen gehabt hat. Wie 
der Musiker diese Vielfalt der Erscheinungen zusam- 
menhält und Schritt für Schritt in beiden Akten dem 
jeweils krönenden Finale zustrebt, das ist hervor= 
ragend gemacht. Es geht Sutermeister namentlich dar- 
um, in einem gehobenen Sinne zu unterhalten. Jedem 
„Tiefsinn“ geht er bewußt aus dem Wege, verfällt 
deswegen jedoch längst nicht der Oberflächlichkeit. 
Dazu kann er heute ganz einfach zu viel, dafür be= 
herrscht er die Materie zu gut. Er spielt mit dem stark 
besetzten Orchester, in dem zu dem Üblichen das Kla- 
vier, die Celesta, ja Mandolinen hinzutreten, auf eine 
überlegene Weise; nicht, indem er es unentwegt als 
Ganzes verwendet, sondern indem er durchaus der 
Situation entsprechend die Klangauswahl trifft. Neben 
den Orchesterklang stellt sich nicht selten der Chor= 
klang mit ebenfalls aparten Effekten. Jeder Frauen- 
gestalt ist eine große Szene zugewiesen, angefangen 
beim simplen Geplärre der Gänseliesel, endend beim 
wunderbar falschen Pathos der Cypressenburgerin. 
Als roter Faden (beinahe in des Wortes wahrer Be- 
deutung) zieht sich die Gestalt des Titus Feuerfuchs 
durch das ganze, zweiaktige und etwa zweistündige 
Werk, eine großartige Partie, die dem Spieler gleich 
viel abverlangt wie. dem Sänger. 


Zu dieser fast unablässig eingesetzten Titelpartie war. 
für die Basler Premiere Marcel] Cordes als Gast vom 
Münchner Staatstheater zugezogen worden: ein Sänger 
von Format und ein blendender Darsteller, dessen 
trockener Humor der Zeichnung der Gestalt des Titus 
völlig entsprach. Ihm durchaus ebenbürtig alle vier 
Frauen, gleichermaßen die schlichte Gänsemagd Salome 
Pockerl von Ingeborg Wieser, die dummdreiste Schloß= 
gärtnerin Flora Baumscheer von Ingeborg Felderer, 
die herrlich kauderwelschende Kammerfrau Constan= 
zia von Herta Schomburg und schließlich die höchlich 
überspannte Gräfin Cypressenburg von Sabine 
Zimmer. 


Unter wesentlichem Beistand des Dichter-Komponisten 
— wie schon eingangs erwähnt — hat Direktor Hermann 
Wedekind in höchst lebendiger Weise Regie geführt, 
dabei das Heitere stark herausgestrichen, sich vor dem 
Grotesken keineswegs gescheut, das Übertriebene 
dennoch weise vermieden. Dazu hat ihm Bühnenbild- 
ner Max Bignens einen teilweise beweglichen Rahmen 
mit einheitlich zugeschnittenem Bildwerk zugewiesen, 
und nur die Kostüme wollten nicht in allem richtig 
passen. Ganz hervorragend die Leistung des jungen 
Kapellmeisters Silvio Varviso, der die stellenweise 
sehr anspruchsvolle Partitur sich völlig zu eigen ge= 
macht hat. 


„Niobe”, die schon genannte Sutermeister-Oper, die 
von der Schweiz aus ihren Weg hätte machen sollen, 
ist aus unerfindlichen Gründen als einzige ohne Nach= 
hall geblieben. Um „Liebe, Tücke und Perücke”, wie 
des „Titus Feuerfuchs” Untertitel lautet, braucht einem 
wahrhaftig nicht bange zu sein; dieses burleske Stück 


wird seinen Weg finden. ans Eher 


Unter der musikalischen Leitung von Christoph Stepp 
wurde die Erstaufführung der Oper „Der Gefangene“ 
von Luigi Dallapiccola am ı5. Mai 1958 im Augs= 
burger Stadttheater zu einem glänzenden Erfolg. 


Arthur Honeggers „Archaische Suite” soll in der 
Pariser Großen Oper von Jean Bernard Lemoine als 
Ballett einstudiert werden. 
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Stuttgart 


Tage zeitgenössischer Musik 


Die Tage zeitgenössischer Musik — das war eine 
Überraschung für das konservative Stuttgart — waren 
dem „Strukturellen“, dem „Seriellen“ und den jüng= 
sten Phasen. der Zwölftontechnik zugewandt. Alle 
Jahre wieder lädt der Süddeutsche Rundfunk zu die= 
sem verlängerten Musikwochenende ein, und immer 
scheidet man mit manchem Widerspruch, doch bes 
reichert von der Villa Berg, der Tagungsstätte. 


Die Aufteilung der einzelnen Werke in zwei Orche= 
ster- und ein Kammerkonzert entspricht der bewähr= 
ten Tradition. Dadurch hat man die Möglichkeit, über 
die Ur- und Erstaufführungen hinaus Leitsterne und 
Vorbilder unserer Moderne aufzuzeigen. Dieses Mal 
war es Leo$ Janäteks Glagolitische (Fest=-)Messe, die 
für Stuttgart sich als bahnbrechende Tat erwies, weil 
im Gegensatz zu anderen Kulturzentren das Werk 
dieses an der Schwelle zur jüngsten Gegenwart 
Stehenden hier nicht gepflegt wird (nicht einmal in 
der Staatsoper, die vor langen Jahren einzig mit 
„Jenufa” aufwartete). Vielleicht entspricht es einem 
subjektiven Eindruck, wenn man ganz allgemein das 
Gefühl hat, daß Janäcek mächtig im Kommen ist? 
Die Messe, eigentlich eine Kantate, mit der der 
Komponist zeigen wollte, „wie man mit dem lieben 
Gott zu reden hat“, sprudelt über von einer Fülle ge= 
nialer und vitaler, „urgesunder” Einfälle, die eine 
völlige Kongruenz von Wollen und Ergebnis ahnen 
läßt. Mit vortrefflichen Solisten (Suzanne Danco, 
Margarethe Bence, Richard Holm, Otto von Rohr und 
— an der Orgel — Anton Nowakowski), dem ver= 
stärkten Chor und dem Sinfonieorchester des Süd= 


deutschen Rundfunks gelang eine Aufführung, die 


stärkste Eindrücke hinterließ. Voraus ging diesem 
Abend das Paul Sacher gewidmete „Concerto per 
pianoforte, archi e percussione”, das dem neoklassi= 
zistischen Bartök=Nachfolger Sandor Veress Gelegen= 


heit bietet, klare Formgebung mit raffinierter Rhyth= 


mik zu verbinden und dennoch den Eindruck der 
Überladenheit zu vermeiden. Ilse von Alpenheim 
spielte sorgsam den Solopart. 


Wesentlich komplizierter gab sich das Bild der vor= 
ausgehenden Abende. Zunächst mußte man sich an 
das Übergewicht der neuesten Musikrichtung ge= 
wöhnen, das mit Hans Werner Henzes 1952 ent= 
standener, heute schon in seinem musikalischen 
Werdegang „überholter” Ballettsuite „Tancred und 
Cantylene” begann. Bei aller Anerkennung der reiz= 
vollen Mischung von Jazz-Elementen und Klavier- 
improvisationen muß doch gesagt werden, daß die 
Verpflanzung des surrealistischen Balletts in den 
Konzertsaal nicht recht einzusehen war, weil einfach 
der korrespondierende Vorgang von Bühne und 
Orchester vermißt wird. Mit besonderer Spannung 
blickte man der Uraufführung der Zwischenspiele und 
der Ekloge der Mutter aus Wolfgang Fortners erfolg= 
reicher „Bluthochzeit” entgegen, die jetzt in einer 
Konzertfassung vorliegen. Es unterliegt keinem Zwei- 
fel, daß Fortner mit außerordentlichem Gespür für die 
Gefahren der Konzertfassungen ans Werk ging und 
daher weitgehend einen „absoluten” Eindruck auf- 
kommen ließ, es unterliegt noch weniger einem 
Zweifel, daß die von Margarethe Bence gesungene 
Ekloge der Mutter ein musikalischer Höhepunkt war 
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und ist, doch wurde man auch wieder des Unter= 
schiedes von Oper und Konzert gewahr, die selbst 
bei peinlichster Beachtung der verschiedenen Funktio= 
nen beider Pole nicht ganz verwischt werden können. 
Ein reines, der absoluten Musik verhaftetes Werk 
war das Sinfonische Spiel II von Helmut Degen, das 
in konzertanter und manchmal naiver Spielfreude 


Assoziationen zu berühmten Vorbildern beschwor.. 


Der etwas dicke Orchestersatz ließ dem Klaviertrio 
(Roman Schimmer, Heinz Decker und Charles Dobler) 
nicht immer die Vorhand. Beide Uraufführungen die= 
ses Konzertes, das wie immer Hans Müller-Kray 
sorgsam einstudiert hatte, fanden nur mäßigen Beifall. 


Etwas schwieriger lagen die Verhältnisse noch beim 
Kammerkonzert, da im Grunde vier Werke vier ver= 
schiedensten Strömungen entstammten. Paul Gross 
ließ sein zweites Streichquartett hören, das mit einem 
expressiven langsamen Satz beginnt, leider jedoch im 
zweiten raschen Teil durch unnötige Wiederholungen 
eine manchmal etwas dürftige Substanz bloßlegt. 
Diese frühe Hindemith-Nachfolge konnte daher in 
keiner Weise die dorthin tendierende Richtung ver= 
treten. Yvonne Loriod machte mit Olivier Messiaens 
„Teichrohrsänger” bekannt, einer vertrackten Klavier= 
etüde, die mit zu vielen Stimmungen arbeitet und das 
Auffassungsvermögen der Hörer durch die Länge auf 
eine zu harte Probe stellt. Eine ganz eigene Ent= 
wicklung macht der Stuttgarter Hans Otte durch, der 
sich auf Hindemith und J. N. David als Lehrmeister 
berufen kann und nach der kürzlichen Uraufführung 
eines Orchesterwerks in den traditionellen Staats= 
theaterkonzerten mit fünf strukturellen Spielen für 
Klaviertrio aufwartete, die er „folie et sens“ nennt. 
Hier ist die Richtung Boulez=Stockhausen am rein= 
sten vertreten. Musik der Retorte? Dazu ist Otte zu 
begabt. Aber er verfügt noch nicht ganz über das 
handwerkliche Rüstzeug seiner Richtung, zu vieles 
ist noch Schlacke und läßt beim Hören unbefriedigt. 
Klaus Eichholz, der rasch aufstrebende neue Konzert= 
meister des Staatstheaters, Dieter Brachmann und der 
Komponist warben für sein Werk. Erhard Karkosch= 
kas Olympische Hymne „Das Feuer, das frei macht“ 
kämpft sich durch einen unglücklichen Text hindurch 
und mutet vor allem für den Chor, der ebensoviel 
Sprechtechnik wie sängerische Schulung verlangt, zu= 
viel zu. Festmusiken solcher Art wirken leicht anti= 
quiert, auch wenn sie nur auf acht Instrumente und 
einen Solotenor (Franz Fehringer) als weitere Mit- 
wirkende greifen. Hermann Josef Dahmen, dem auch 
die Vorbereitung der Chöre für die Janälek=-Messe 
zu danken ist, setzte sich energisch für diese Urauf= 
führung ein. 


In dem einzigen Vortrag dieser Tage umriß Hans 
Heinz Stuckenschmidt „Folkloristische Möglichkeiten 
in Neuer Musik“. Der Titel ließ nicht ahnen, welch 
eine Fülle von Material der Redner, unterstützt durch 
eigene Aufnahmen und Schallplatten, dem staunen= 
den Hörer ausbreitete. Stuckenschmidt markierte 
unter stetigem Rückgriff auf die Musikgeschichte das 
Jahr 1905 als entscheidenden Anfang der Entdeckung 
und Fruchtbarmachung der Folklore für das musika= 
lische Schaffen der Neuzeit: Zoltän Kodäly und Bela 
Bartök zogen zu ihrer abenteuerlichen Forschungs= 
reise in die europäischen Residuen echter Volksmusik 
aus. Der Redner streifte sodann ausführlich die Ver= 
hältnisse auf der Iberischen Halbinsel, um mit einem 
Hinweis auf eine (für Europa) Terra incognita, die 
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mittelamerikanischen Länder, voran Mexiko, an 
Hand überraschender Orchesterbeispiele wirkliche 
Möglichkeiten aufzuweisen, die sich sogar bei der 
Wiener Schule (Schönbergs Ännchen von Tharau, Kol 
Nidre, der Kärntner Ländler in Bergs Violinkonzert) 
finden lassen. Nicht von ungefähr kam die starke 
Akzentuierung der Bedeutung von Janätek für die 
Musik-Folklore: damit aber hatte man das Ziel schon 
vorweggenommen, zu dem dieses Mal diese inter- 
essanten Tage strebten. Sicher ist eines: man wird 
auch in Stutgart mit anderen Augen an diese unbe- 


‚kannte Welt der jüngeren Vergangenheit wie auch 


der Gegenwart herangehen, dank dem Rundfunk, 
dank Hans Müller-Kray, der sorgfältigste Über- 
legungen anstellen mußte, um aus der Überfülle des 
Möglichen sinnvoll auszuwählen. W.l. 


112. Niederrheinisches Musikfest 


Es hat-in den letzten Jahren einige Male so aus= 
gesehen, als habe das Niederrheinische Musikfest, das 
alljährlich abwechselnd jeweils in Aachen, Duisburg, 
Düsseldorf und Wuppertal veranstaltet wird, keine 
Aufgabe mehr. Schon 1954 machte darum Duisburg 
den Versuch einer Regeneration, indem es das Pro= 
gramm betont chorisch ausrichtete und auf die Jugend 
zuschnitt. Der Erfolg war unverkennbar, er konnte 
sich aber nicht recht auswirken, weil der einmal ein= 
geschlagene Weg nicht beibehalten wurde. 


Duisburg knüpfte 1958 an, wo es damals abbrechen 
mußte. Männer der Praxis haben das 112. Niederrhei- 
nische Musikfest 1958 geformt. Will man ihre Absich- 
ten kennenlernen, muß man das von Friedrich Meyer= 
Tödten redigierte Jahrbuch lesen. Im Vorwort fragt er 
nach der Beheimatung der musikalischen Kunst im 
Leben und nach ihrer Verbindung zum Menschen. Die 
Antwort ist der Gesamtheit des Buches zu entnehmen, 
das ausschließlich Originalbeiträge enthält und auf 
retrospektive Betrachtungen zugunsten progressiver 
Überlegungen verzichtet. Der Aufsatz von Professor 
Karl Gustav Fellerer umreißt die gegenwärtige Situa- 
tion und zieht die Konsequenzen für die Zukunft, 
nicht allein für die des Niederrheinischen Musikfestes. 
Allgemeinen Charakter haben die übrigen Artikel, 
von denen Theodor W. Adornos Abhandlung „Zum 
Verhältnis von Musik und Technik heute”, Ernst Kre= 
neks Essay „Zwölftonmusik für Chor“, Franzpeter 
Goebels Arbeit „Der Interpret in der Verantwortung 
unserer Zeit“ und Friedrich Meyer-Tödtens polemi= 
scher Aufsatz „Wider die Kinderchorromantik“ be= 
merkenswert sind. 


Das 112. Niederrheinische Musikfest hatte ausgespro= 
chenen Vokalcharakter, ohne daß die orchestrale Musik 
ganz in den Hintergrund gedrängt wurde. Der erste 
Tag war der Jugend vorbehalten. Ein von Kapellmeister 
Heinz Reinhart Zilcher geleitetes Symphoniekonzert 
wurde mit dem Intermezzo giocoso „Der Musik= 
meister” („Eine Orchesterprobe in alten Zeiten”) von 
Domenico Cimarosa eröffnet. Helmut Fehn (Düssel- 
dorf) sang die Baßpartie dieses Stückes, das auf in= 
struktive, aber gänzlich undoktrinäre Weise das In= 
strumentarium erläutert. Die Suite „Zoologica” op. 83 
für großes Orchester von Günter Raphael, die in An= 
wesenheit des Komponisten aus der Taufe gehoben 


wurde, ist eine klingende Spielerei, die mit program= 
matischen und lautmalerischen Effekten einen Spazier= 
gang durch den Tiergarten schildert. Ein von Raphael 
dazu geschriebenes Gedicht fördert das Verständnis. 
Ihre Uraufführung erlebte auch die „Musikanten= 
ballade“, ein szenisches Spiel für Chor, Orchester, Soli 
und Sprecher von Hermann Romberg (Dichtung) und 
Karl Schoenholtz (Musik), zwei Duisburger Studien= 
räten, ein solide gearbeitetes Werkchen, halb Lehr- 
stück, halb Schuloper. 


Das zweite Symphoniekonzert dirigierte Georg Lud- 
wig Jochum. Man hörte das sehr geigerische Violin- 
konzert op. 29, entstanden 1924, von Ernst Krenek 
mit Klaus Aßmann als Solisten. Mit berückend schö- 
ner Stimme sang Agnes Giebel zwei Arien aus den 
„Nachtstücken” von Hans Werner Henze. 


Überlegen leitete Jochum die Uraufführung der Sym= 
phonie 1957 von Harald Genzmer. Das Werk fesselt 
insbesondere durch seine metrischen Finessen. Das 
Allegretto erhält durch die Siebenachtelmetrik einen 
eigentümlichen schwebenden Charakter. Der dritte 
Satz, Giocoso e vivace, mit einem pompösen Mittel- 
teil, ist sogar mit Elferwerten untergeteilt. Den 
formal geschlossensten Eindruck hinterläßt das trium= 
phal ausklingende Finale (Adagio — Allegro — An- 
dante). Genzmer war Zeüge des unbestrittenen Erfolgs. 


Im abschließenden Chor-Orchester-Konzert gelangte 
das stark an Händel gemahnende Oratorium „De= 
borah und Barak” von Maurice Greene (1695—1755) 
zur deutschen Erstaufführung. 


Die letzte Uraufführung war die Kantate „Dem All- 
gegenwärtigen” nach Worten Friedrich Klopstocks von 
Heinrich Sutermeister. Harmonisch bleibt das der 
Stadt Duisburg gewidmete Werk für Chor, Soli und 
Orchester im Bereich einer geweiteten Tonalität. C ist 
das Zentrum. Die Melodik ist stets gesanglich; von 
beschwörender Eindringlichkeit sind das Bariton= und 
das Sopransolo. Kunstvoll fugierte Sätze zeugen für 
Sutermeisters Kontrapunktik. Anfang und Ende sind 
Hymnen in mächtigen Steigerungen. Sutermeister 
wurde herzlich gefeiert. Die Interpreten waren der 
Städtische Gesangverein, das Städtische Orchester, 
Agnes Giebel (Sopran), James Pease (Baß) und Georg 
Ludwig Jochum. H. Sch. 


Die Frankfurter Singakademie unter Leitung von 
Ljubomir Romansky plant die französische Erstauf= 
führung von Carl Orffs „Carmina burana”, die am 
14. Oktober in Paris stattfinden soll. 


Im Rahmen der 800-Jahr-Feier der Stadt München 
wird Hermann Scherchen die Uraufführung des 
Pfingstoratoriums von Fritz Büchter dirigieren. 


Georg Ludwig Jochum leitete im Juni die Urauffühs= 
rung der „Sinfonie 1957“ von Harald Genzmer in 
Duisburg. Die Sinfonie ist ein Auftragswerk des 
Niederrheinischen Musikfestes. 


Bei den Konzerten der Frankfurter Museumsgesell- 
schaft wurde Kurt Hessenbergs dreisätziges „Konzert 
für Orchester”, op. 70, unter Georg Solti uraufgeführt. 


Die Pianisten Alfons und Alois Kontarsky konzertier= 
ten im Rahmen von Austauschkonzerten der Staat=, 
lichen Hochschule für Musik Hamburg im Mai in der 
Sibelius-Akademie, Helsinki, sowie im Königlich= 
Dänischen Musikkonservatorium Kopenhagen. 
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Brahms-Klänge auf Schloß Elmau 


„Buchenswert” in mehr denn einer Beziehung war die 
ganz dem Gedächtnis von Johannes Brahms gewid= 
mete Musikwoche in Elmau, zumal sie ausschließlich 
seiner Kammermusik vorbehalten blieb. So vermittelte 
sie ein Bild seiner schöpferischen Persönlichkeit, wie 
man es kaum je im Musikbetrieb unserer Tage erhält 
— gerade hier, im späten Bergfrühling (den auch 
Brahms besonders geliebt hat), doppelt eindrucks= 
stark. So fehlte in dem von Ludwig Hoelscher liebe= 
voll zusammengestellten Programm kaum eines der 
bekannteren Werke für Streicher mit und ohne Kla= 
vier oder Bläser, aber auch manche, selbst im Konzert= 
saal fast nie gespielte Kostbarkeit fand sich darunter 
— etwa, trefflich geblasen von Heinz Wagner und Rud. 
Gall, die Trios für Horn bzw. Klarinette oder die bei= 
den, ganz verschieden gearteten Sextette. Dankte man 
ihre ausdrucksgesättigte, farbig abschattierte Wieder= 
gabe besonders dem Endres=Quartett (wie versteht es 
zu musizieren!), so ließ in den Eröffnungskonzerten 
auch das Köckert-Quartett schlechthin keinen Wunsch 
offen. Nicht nur sie hatten, etwa im hinreißend ge= 
‘spielten Klavierquintett, Elly Ney zur Partnerin — in 
bewundernswerter Frische und mit musikantischem 
Elan. Neben ihr war es vor allem Hoelscher, dessen 
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Während des „Prager Frühling“ 
wurde im St.-Veits-Dom auf dem 
Hradscin die Festliche Messe von 
LeoS Janätek aufgeführt. 


Spiel — im Trio (wie in früherer Zeit) auch mit Max 
Strub oder seinem Neffen Gert, der gleichfalls mehr 
denn einmal aufhorchen — alles übrige vergessen 
ließ. So wurde die Wiedergabe der drei Klavierquar= 
tette, aber auch die des romantisch versponnenen 
Klarinettenquartetts und des =trios zum Höhepunkt. 
Briefe und Selbstzeugnisse verlas Eleonore van Hoog= 
straaten; Brahms’ Werdegang schilderte Gerhard 
Maasz (Hamburg), er zeigte Originalhandschriften 
und spielte zusammen mit Otto Ludwig am Flügel aus 
fast unbekannten Klavierwerken — darunter auch Va= 
riationen über ein Thema Schumanns, dessen Urenke= 
lin unter den Hörern saß. Last, not least: die schönen 
Stimmen von Rose Fink und Hermann Prey, der die 
„Vier ernsten Gesänge“ empfindsam gestaltete, als 
wertvoller Beitrag zur Abrundung des Ganzen. 


Jürgen Völckers 


Zu mehreren Konzertreisen nach Südamerika wurde 
GMD Gustav König eingeladen. In diesem Jahr wird 
der Essener Dirigent eine Reihe von Konzerten in 
Buenos Aires, Santiago de Chile und "Montevideo 
dirigieren und in seinem Programm sowohl Werke 
der klassischen als auch der modernen Literatur zur 
Aufführung bringen. 


u ERS 


Prag — internationales Musikzentrum 


[ IV. +V . ° ” ” 
Im Zeichen LeoS Janaceks — Wagners „Meistersinger“ wieder in Prag 


Nur mit der Wucht, Intensität und Vielfalt, die Jand- 


 ceks Musik eigen ist, kann man die stürmische Flut 


von über 70 musikalischen Ereignissen des „Prager 
Frühling 1958“ vergleichen. Im Auf und Ab des fast 
zu großzügigen Musikfestes wandte sich das Interesse 
aber immer wieder den Abenden — manchmal waren 
es gar Vor= oder Nachmittage — zu, an denen ein Werk 
Leos Janäceks erklang. Fast in seiner Gesamtheit war 
dieses merkwürdige, ergreifende und nicht mehr los= 
lassende Schaffen vor uns ausgebreitet worden. Das 
Jahr des dreißigsten Todestags war nur der äußere An= 
laß. Eine innere Verpflichtung forderte diese Programm= 
gestaltung. Denn wie Janäleks Genie in seinen Kom= 
positionen zu später Blüte gelangte, so reift erst heute 
allenthalben die Saat, mit der er uns beglückte. Wie 
heutig, blutvoll und lebensfreudig kommen uns die 
Töne entgegen, die seine kraftvolle Handschrift in die 
von ihm stets selbst vorgezeichneten Notenlinien ge= 
bannt hat. Sein Feuergeist, der zutiefst in die Musik 
des Volks eindrang und das Leben kannte wie kaum 
ein anderer, gab sich und seiner Musik Gesetze, die 
ihre Gültigkeit bewahrt und ihre Wirkung gesteigert 
haben. 


Von dem Konzert der Tschechischen Philharmonie 
unter Karel Ancerl, das kühn und in mustergültiger 
Wiedergabe die drei Hauptwerke symphonischer Pro= 
venienz — Sinfonietta, Taras Bulba, Slawische Messe — 
vereinte, über die drei ausschließlich Janalek gewid= 
meten Kammerabende (mit dem Tagebuch eines Ver= 
schollenen, Concertino und Capriccio für Klavier und 
Instrumente, den beiden Streichquartetten, den Klavier= 
zyklen und den Spruchreimen) bis zu den leider zu 
wenig bekannten, überwältigenden Männerchören und 
den seltener aufgeführten Kantaten steigerte sich das 
Interesse und die Schätzung eines Autors, dessen Welt= 
geltung durch immer zahlreicher werdende Auffüh= 
rungen gesichert ist. 


Ein besonderes Kapitel bildete der Janälek gewidmete 
Opernzyklus. Von der jugendlichen, nur in zarten 
Keimen das Kommende verheißenden „Särka”, ein 
mythologischer Stoff der tschechischen Geschichte, wer= 
den wohl nur Historiker und Biographen gefesselt sein, 
aber neben der bewährten „Jenufa” und der immer 
populärer werdenden, menschlich so ergreifenden 
„Katja Kabanovä” traten diesmal „Die Sache Makro= 
pulos”, gleich in zwei Inszenierungen durch das Prager 
und Brünner Opernensemble aufgeführt, und „Aus 
einem Totenhaus” markant in den Vordergrund. Das 
„Totenhaus“ war die eigentliche Festival-Premiere 
unter der Stabführung von Jaroslav Vogel, der zum 
ersten Male das Werk in der ursprünglich von Janäcek 
beabsichtigten, einfacheren Form ausklingen ließ. Ohne 
den erweiterten Schlußchor ist der Endeindruck zwar 
noch düsterer, aber jedenfalls stilgemäßer. Leider 
konnte Vogel andere Retuschen, die Janäteks Schüler 
zu der posthumen Uraufführung im Jahre 1932 vor= 
nahmen, nicht beseitigen, da manche Stellen in der 
Partitur Janäleks so skizzenhaft ausgeführt sind, daß 
sie einer Ergänzung bedürfen, die der Komponist 
wohl im Zuge der Bühnenrealisierung des Werkes 
durchgeführt hätte. 
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Daß Janäceks zweiteilige Oper über die „Ausflüge des 
Herrn Broutschek”, Symbolgestalt des Spießers, nicht so 
recht ankam, lag weniger am Stoff — wie allgemein an- 
genommen wird —, sondern daran, daß auch diesmal 
wieder nicht der richtige Inszenierungsstil gefunden 
wurde. Hier müßte ein großer Regisseur seine Hand ans 
Werk legen. Bis im Herbst in Brünn endlich auch die bald 
nach der „Jenufa” entstandene Oper „Das Schicksal“ 
zur um ein halbes Jahrhundert verspäteten Urauffüh- 
rung kommt, wird wenigstens für die tschechoslo- 
wakische Opernbühne das gesamte musikdramatische 
Werk Janaceks gewonnen sein. Die Bühnen der Welt 
werden dann folgen. Darüber gibt es keine Zweifel 
mehr. 


Neben Janäcek gerieten die anderen zeitgenössischen 
Positionen etwas ins Hintertreffen, boten aber doch 
sehr viel Positives. Mit dem Oratorium Gilgamesch 
wies sich Bohuslav Martinü wiederum als Könner und 
Wissender aus. Aparter Klang, dramatische Potenz und 
intensiver Ausdruck sind die größten Positiva des 
Werkes. Eine gewisse Ratlosigkeit, mit der Fülle des 
Textes umzugehen, stört an manchen Stellen, die zu 
äußerlich geraten und formal nicht konzis genug sind. 
Die Elfte von Schostakowitsch ist eine breit angelegte, 
in dunklen Farben gehaltene Freske, von den revolu= 
tionären Ereignissen des Jahres 1905 inspiriert. Oft 
verwendet sie dem russischen Zuhörer geläufige Lieder 
als thematisches Material. Das fast einstündige, vier= 
sätzige Werk wird nach den Anweisungen des Autors 
ohne Pause gespielt und verliert doch nie die Span= 
nung. Neben diesen beiden slawischen Neuheiten 
wurde mit allergrößter Beachtung die V. Symphonie 
von Arthur Honegger aufgenommen, während Vau= 
ghan-Williams VIII. Symphonie, trotz authentischer 
Interpretation durch John Barbirolli und das Halle= 
Orchester, nicht überzeugte. Neben den zwei Abenden 
dieses gastierenden Klangkörpers wartete die ausge= 
zeichnete Staatsphilharmonie aus Sofia unter der tem= 
peramentvollen Leitung des hoffnungsvollen K. Iljew 
mit ebenfalls zwei vorwiegend den Zeitgenossen ge= 
widmeten Programmen auf. Das neugeformte Un-= 
garische Kammerorchester ohne Dirigenten, am Prager 
Beispiel geschult, erspielte sich vor allem mit Bartök 
einen unerwarteten Sondererfolg. 


23 Dirigenten traten in 25 Symphoniekonzerten an das 
Pult von acht Orchestern. Alle Mitwirkenden hier auf= 
zuführen, ist also ein Ding der Unmöglichkeit. Neben 
Barbirolli gefiel vor allem Wolfgang Sawallisch mit 
Mendelssohn, Dvoräk und Schubert, Lovro von Mata£ic 
(Mozart, Schumann, Schostakowitsch), Malcolm Sar= 
gent (Elgar, Brahms, Dvoräk) und der Leningrader 
Arvid Jansons (Beethoven, Iwanow, Dukas). Ihnen am 
nächsten kamen Dean Dixon, der für den erkrankten 
Charles Munch in letzter Minute Beethovens Neunte 
übernahm, und der begabte Pole Jan Krenz (Brahms, 
Szymanowski, Serocki, Debussy, Falla). Unter den Ein= 
heimischen behauptete Karel Anterl (Janäcek) die 
Spitze, gefolgt von Väclav Neumann (Janäcek, Sokola, 
Prokofieff). 

Dietrich Fischer-Dieskau mit einem Abend unbekann= 
terer Schubertlieder und Claudio Arrau sowie Robert 
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Casadesus errangen als Solisten die höchsten Erfolge. 
Doch standen ihnen weder der stimmgewaltige ukrai= 
nische Baß Boris Gmyrja noch die technisch gewandte 
Koloratursängerin Galina Olejnitschenko aus Moskau 
nach, ebenso wie Christian Ferras, Paul Tortelier, 
Valerij Klimow, Antonio Janigro und Walter Klien die 
verdienten Lorbeeren zuteil wurden. Josef Suk, der 
Urenkel Antonin Dvofäks, spielte mit großer Ton= 
schönheit und sicherem Stilgefühl das Violinkonzert 
seines großen Vorfahren. 


Nicht nur die beiden großen Konzertsäle und die zwei 
Prager Opernhäuser waren in das Programm einbe= 
zogen, auch der Veitsdom sowie alte Prager Paläste 
und Gärten wurden zu Schauplätzen des Musikfestes, 
dem ein internationaler Orgelwettbewerb voranging, 
der von Väclav Rabas (©SR) und Gisbert Schneider 
(Deutsche Bundesrepublik) unter vierzig Bewerbern 
gewonnen wurde. 


+ 


Mehr als fünfundzwanzig Jahre standen die Meister= 
singer von Nürnberg nicht im Repertoire des Prager 
Nationaltheaters, wo sie zuletzt Otakar Ostr£il ein= 
studiert hatte. Für die Jugend also fast ein legendäres 
_ Werk, für die Älteren und Alten eine mehr oder 
weniger wache Erinnerung. Nun ist das Interesse an 
Wagneropern bei dem ständig breitere Kreise erfas= 
senden Opernpublikum geradezu sprunghaft gestiegen, 
so daß nach Holländer, Tannhäuser und Lohengrin 
“ den Meistersingern geradezu eine fieberhafte Welle 
von Neugier und Interesse entgegenschlug. Auch Zwei= 
fel tauchten auf, ob das Ensemble den Ansprüchen 
gewachsen sein würde. Die Premiere unter Jaroslav 
Vogel zerstreute sie mit einem siegreichen Erfolg vor 
allem für das Werk und dann für die Mitwirkenden, 
die durchweg mit größtem Eifer und voller Hingabe 
bei der Sache waren. Die wichtigsten Impulse kamen 
vom Pult her, wo Vogel nicht nur fest die Zügel in 
Händen hielt, sondern Gelegenheit fand, überlegen zu 
gestalten, zu führen und zu formen. Die Regie Ferdi- 
nand Pujmans hielt sich durchaus in traditionellen 
Grenzen, durch nichts von den Bayreuther Bestrebungen 
berührt, die der Regisseur kennenzulernen Gelegenheit 
hatte. Von den Hauptdarstellern verdient es vor allem 
der Sachs der ersten Besetzung, Ladislav Mraz, auch 
jenseits der Grenzen genannt zu werden, da er eine 
hervorragende Leistung bot, die wohl überall in Ehren 
bestehen könnte. Seine späteren Amsterdamer und 
Budapester Gastspiele bestätigten dann die großen 
Erfolgsmöglichkeiten dieses jungen Sängers. 


Mit einer Neuaufnahme von „Hansens Königreich” 
(nach Tolstoi) gedachte dann das Nationaltheater 
seines schon eingangs erwähnten früheren Chefs, 
Otakar Ostr£il, der auch einer der führenden tschechi= 
schen Komponisten der Epoche zwischen den beiden 
Kriegen war. Sein letztes, reifstes Bühnenwerk, erst= 
aufgeführt 1935, gefiel auch diesmal wieder sehr — 
trotz seiner kontrapunktischen Kompliziertheit — we= 
gen der intelligenten, modernen Gestaltung des Mär= 
chenstoffs. Für das bevorstehende Janätekjubiläum 
wurde die so erfolgreiche Inszenierung der „Sache 
Makropulos” aufgefrischt — mit der hinreißend ge= 
stalteten Emilia Marty der Marie Podvalova. 


Immer mit Freude begrüßt man eine gelungene zeit- 
genössische Oper, auch wenn es „nur“ ein Einakter ist. 
Jiri Pauer (geboren 1919) gelang ein großartiger Wurf 
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mit seinem sarkastisch witzigen, einfallsreichen, wir= 
belnden „Geschwätzigen Seestern”, der zwar in der 
Gegenüberstellung von Tier und Mensch und auch in 
der musikalischen Grundhaltung von Janälek her= 
kommt, aber in reihem Maß durchaus Eigenes zu 
bieten hat. Neben dem köstlichen „Lustspiel auf der 
Brücke” von Bohuslav Martinü (beide Opern brachte 
das Studio der Musikakademie) war es eine er= 
frischende Belebung der Opernsaison. 


Bereichert wurde sie außerdem durch zwei Auffüh- 
rungen von Werken Sergej Prokofieffs. Mit dem letzten 
vollendeten Bühnenwerk des Komponisten, dem Bal= 
lett „Die steinerne Blume“, machte uns das wunder= 
volle Ensemble des Leningrader Balletts bekannt. Die 
hinreißende Jahrmarktszene gehört wohl mit zum 
Besten, was der sowjetische Meister geschrieben hat — 
hier wird eine Überfülle von Einfällen ausgeschüttet, 
die in zügigster Durchführung selbst Strawinskys Pe= 
truschka vergessen machen. Alla Ossipenko repräsen= 
tierte das Höchstmaß an erreichbarer Vollendung in der 
Verschmelzung von klassischer Technik und Ausdrucks= 
tanz. Ihrer Herrin des Kupferbergs standen die anderen 
Solisten nur wenig nad. Jurij Grigorowitsch war der 
meisterhafte choreographische Leiter des anregenden 
Abends. An den Anfang von Prokofieffs Schaffensbahn 
versetzte uns die Pilsner Aufführung des „Spielers“, 
einer Oper, der man merkwürdigerweise bisher nur 
so selten (Brüssel 1929, Darmstadt 1956) begegnen 
konnte. Und doch verdiente es die — besönders in der 
zweiten Hälfte des Werks — überzeugende Vertonung 
des Dostojewski=Stoffs, daß die schon so früh von 
Prokofieffs Genie zeugende Oper ihren ständigen Platz 
auf der Opernbühne finden sollte. Sie ist zeitgenössisch 
im besten Sinn des Worts. 


Um die Bestätigung dieses Attributs bemühten sich 
zwanzig neue Werke Prager Autoren, die während der 
traditionellen Woche zeitgenössischer Musik zur Auf= 
führung gelangten. Die I. Symphonie von Viktor Ka= 
labis (geb. 1923), die Violinsonate von Pavel Botkovec 
(geb. 1894) und das Hornkonzert von Jiri Pauer mach= 
ten das Rennen. Die III. Symphonie von Jan Hanu$ 
(geb. 1915), das IV. Streichquartett und die I. Klavier= 
sonate von Ivan Rezäf (geb. 1924) besetzten in diesem 
ungeschriebenen Wettbewerb die weiteren Plätze. Ohne 
die stilistisch sehr verschiedenartigen Werke auf einen 
Nenner bringen zu wollen, kann man doch sagen, daß 
sie sich einer modernen, herben Musiksprache bedienen, 
ohne je ins Extrem zu verfallen. Erfreulich war die 
überaus rege Anteilnahme des Publikums an den sechs 
aufeinanderfolgenden Konzertabenden. 


Aus der nicht mehr zu bewältigenden Überfülle der 
Konzerte mit gängigen Programmen seien zwei große 
Klavierabende heimischer Solisten erwähnt. Das seit 
wenigen Jahren steil aufstrebende Talent der noch 
nicht dreißigjährigen Mirka Pokornä hat nun eine 
Reife erlangt, die ihre in reichem Maß vorhandenen 
Talente amalgamiert und um ein Vielfaches ins Per= 
sönliche potenziert. Sie sollte in Kürze Anschluß an die 
Weltklasse finden. Jan Panenka bestach in einem zur 
Gänze Schumann gewidmeten Programm mit tiefster 
Eindringlichkeit in Stil und Geist der gespielten 
Werke. 


Unter den zahlreichen ausländischen Solisten gehörte 
der erste Platz ohne Zweifel dem großen Geiger 
Henryk Szerynng und dem wunderbaren Cellisten Msti= 
slaw Rostropowitsch. Ruggiero Ricci hingegen gefiel 
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nicht. Aus der Bundesrepublik war eine größere An- 
zahl von Künstlern zu Gast, die durchweg überdurch= 
schnittliche Leistungen boten. Der Hamburger Pianist 
Detlef Kraus hatte die eindeutig beste Presse für sich, 
bei der jungen Geigeriri Edith Peinemann wurden die 
Entwicklungsmöglichkeiten ihres Talents besonders 
betont. Gerhard Puchelt buchte den Vorteil für sich, 
hier nicht zum ersten Male zu spielen. Das polnische 
Duo Wronski-Szpilman überraschte mit durchgeistigter 
Einfühlung in Brahms’ Violinsonaten. 


„Unter den gastierenden Dirigenten schnitt der Münch= 
ner Kurt Redel durch seine gewandte und stilvolle 
Interpretation von Bach, Beethoven und Brahms gut 
ab. Der Leningrader Arvid Jansons bot nicht nur 
Musik seines Heimatlandes, sondern setzte sich auch 
für das Schaffen von Bohuslav Martinü in sehr über- 
zeugender Weise ein. Vilmos Komor aus Budapest, 
der für den erkrankten Ferencsik einspringen mußte, 
brachte es fertig, in nur kurzer Probenzeit eine befrie- 
digende Aufführung von Händels Samson mit dem 
ausgezeichneten Philharmonischen Chor und der Tsche= 
chischen Philharmonie einzustudieren. Dean Dixon be= 
wies viel spontanes Musikantentum, aber weniger 
klares Verständnis für Brahms’ III. Symphonie. Ro= 
berto Benzi übernahm die Aufgabe, die Saison vor dem 
internationalen Musikfest zu beschließen. 


Pavel Eckstein 


Casals-Musikfest in Puerto Rico 


Im Theatersaal der Universität von Puerto Rico (An= 
tillen), in Rio Piedras bei San Juan, fand ein überaus 
wichtiges Musikereignis statt: das zweite „Festival 
Casals“. War Pablo Casals im Vorjahre durch Krank= 
heit im letzten Augenblick an der Mitwirkung beim 
ersten Casals-Musikfest von Puerto Rico verhindert, 
so stand das zweite um so glanzvoller im Zeichen 
seiner Leitung und solistischen Beteiligung, die erneut 
sein begnadetes Künstlertum dartat und den Kon= 
zerten eine wahrhaft bewegende Weihe verlieh. 


Der Meister hat mit der Gründung der jährlichen 
Casals-Musikfeste von Puerto Rico der Heimat seiner 
Mutter und seiner Gattin, seinem „zweiten Vater= 
lande”, ein kostbares Geschenk gemacht und trägt auf 
diese Weise bedeutsam zum Kulturleben des schnell 
aufstrebenden, mit den USA verbundenen Freistaats 
bei, dessen Fortschritt auf wirtschaftlich=sozialem Ge= 
biet und auf dem der Volksbildung heute von zahl- 
reichen Vertretern unterentwickelter Länder studiert 
wird. Ein freiheitlicher und fortschrittlicher Geist; eine 
tatkräftige Unterstützung des Festivals durch Gou= 
verneur Luis Munoz Marin und seine Gemahlin Dona 
Ines Maria sowie durch die Behörden (die in den kon= 
tinentalen USA weit weniger Interesse für Kunst= 
pflege zeigen!); ein musikhungriges Publikum mit 
feinem Verständnis — zu diesen so günstigen Faktoren 
kommen noch die Position der Universität von Puerto 
Rico als Kulturzentrum Westindiens und eine der 
führenden Hochschulen Lateinamerikas und nicht zu= 
letzt Puerto Ricos besondere Lage als Berührungs= 
punkt und Vermittler zwischen Nord= und Südamerika: 
sind doch die Portorikaner amerikanische Staatsbürger 
spanischer Zunge und Tradition. 


Die Casals-Musikfeste stellen ein Bekenntnis zur 
großen Musik des Abendlandes dar; zu den Kräften, 
denen auch die Neue Welt unendlich viel verdankt; 
zur Annäherung durch gemeinsames Erleben: „Die 
Musik kennt keine Sprachgrenzen”, betont Dona Ines 
Maria de Mufioz Marin und weist auf das „Verbun= 
densein in Schönheit, Güte und schöpferischem Ver> 
stehen” hin. ; 


Das zweite Casals-Musikfest war Mozart, Beethoven 
und Brahms gewidmet. Es bestand aus zwölf Kon- 
zerten: sechs Kammermusik= und sechs symphonischen 
Abenden, deren letzter neben symphonischer auch 
Kammermusik brachte. Kammermusik= und Sympho- 
niekonzerte folgten einander wechselweise; und nach 
je zwei Konzerten wurde ein Ruhetag eingelegt. 
Casals spielte an sechs Abenden. Eine gewaltige 
Leistung vollbrachte sein Helfer und Freund Alex- 
ander Schneider als hervorragender Violinist der 
Kammermusik= und als mitreißender Dirigent sämt: 
licher symphonischer Abende. Es war ein Vergnügen, 
bei den Proben zu sehen, wie seine Begeisterung sich 
den Musikern mitteilte und wie er ohne Diktatoren= 
gesten, kameradschaftlich, humorvoll, immer zur Er= 
örterung von Fragen der Interpretation bereit, doch 
mit stetig sicherer Autorität keine Einzelheit unbeach= 
tet ließ. Das Festival-Orchester bestand aus 61 an= 
gesehenen Virtuosen — darunter mehreren Professoren 
an Konservatorien und Universitäten und sechs 
Frauen. Die besondere Festatmosphäre hob alle noch 
über sich selbst hinaus. Alexander Schneider legte 
Wert auf einen schönen, singenden Klang des Orche= 
sters. Ein vollkommeneres wird man kaum finden; 
und das Musikfest bewies eindeutig, daß Schneider 
ohne Zweifel zu den ersten Dirigenten unserer Zeit 
gehört. 


Die Solisten zählten ausnahmslos zur internationalen 
Spitzenklasse. Als Pianisten wirkten mit: der seit 
52 Jahren mit Casals befreundete Mieczyslaw Hor= 
szowski, Puerto Ricos berühmtester Musiker Jesus 
Maria Sanromd, ein Schüler Cortots und Schnabels, 
Rudolph Serkin und Eugene Istomin, einer der bril- 
lantesten unter den Jüngern, der bei Casals in Prades 
die Interpretation der Kammermusik studierte, als 
Violinist Isaac Stern, als Sängerin Victoria de los 
Angeles (Sopran), die in Brahms’ Liedern von Casals 
vorbildlich begleitet wurde. 


An den Kammermusikabenden bezauberte das „Buda= 
pester Streichquartett”, das mehr als irgendeine 
andere Gruppe der Sache der Kammermusik in Ame= 
rika dient. Es setzt sich nicht mehr aus den ursprüng= 
lichen, aus Ungarn stammenden Mitgliedern zusam= 
men, sondern aus den gebürtigen Russen Alexander 
Schneider und Joseph Roisman (Violine), Boris Kroyt 
(Viola), Mischa Schneider (Cello). Mehrere Mozart= 
werke für Kammerorchester dirigierte Alexander 
Schneider als Konzertmeister, gleichzeitig die erste 
Geige spielend. (Seine Mozart=Interpretationen waren 
herzerfrischend.) Bei den Symphoniekonzerten stand 
ihm der junge Professor Sydney Harth als Konzert= 
meister zur Seite, 


Ohne Superlative komme ich bei der Beschreibung 
dieses Musikfestes nicht aus. Aber das Erlebnis von 
Casals’ Darbietung der Beethovenschen Cello-Sonaten 
(am Flügel abwechselnd begleitet von Horszowski, 
Serkin, Sanromä, Istomin) läßt sich auch mit Super: 
lativen nicht annähernd in seiner reinen Erhabenheit 
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und Erfüllung schildern. Und nie habe ich Beethovens 
Fünfte so gehört wie unter Schneider an dem denk= 
würdigen letzten Abend des Festivals von 1958, an 
dessen Ende Pablo Casals das „Lied der Vögel“, das 
zum Heimatlied der Katalanier geworden ist, spielte 
und dann eine kurze Dankesrede hielt, der die zwei= 
tausend Menschen, die den würdigen, graugoldenen 
Saal füllten, stehend lauschten. 


[2 
Nicht wenige Besucher hatte es aus Nordamerika und 
anderen Ländern zum Casals=Musikfest gezogen, die 
überragende Mehrheit der Zuhörer wurde indes von 
Puerto Rico gestellt. Alle Konzerte wurden vom por- 
torikanischen Rundfunk, zwei vom Bildfunk über- 


tragen. Peter Bloch 


Händelfestspiele in Halle 


Zum siebenten Male fanden in Halle Händel-Fest= 
spiele statt. Als nach Kriegsende im Jahre 1952 erst= 
mals wieder ein Händel-Fest in Halle gefeiert werden 
konnte, war diese Initiative in erster Linie dem GMD 
Prof. Horst-Tanu Margraf zu danken. Dieser be= 
geisterte Händelfreund verstand es, in enger Zusam- 
menarbeit mit den amtlichen Behörden die organisa= 
torischen und künstlerischen Voraussetzungen für eine 
neue Händel-Renaissance zu schaffen. Ein hervor= 
ragender Orchestererzieher und Sachwalter: des ba= 
rocken Musiktheaters, gliederte er dem Orchester 
nachgebaute Diskanthörner, hohe Händel-Trompeten 
und eine Gruppe von Theorben ein. Margraf fand in 
Prof. Heinz Rückert einen das Regieproblem von der 
textlichen Seite in neuzeitlichem Sinne interpretieren= 
den Partner von hoher Befähigung. Prof. Dr. Wal= 
ther Siegmund-Schultze, seit kurzem Ordinarius der 
Musikwissenschaft an der Martin-Luther-Universität, 
war von allem Anfang an der äußerst regsame Spiri= 
tus rector der neuen Händel-Festspiele in Halle. 


Wie ehedem in Göttingen, steht auch bei diesen halli- 
schen Händel-Festspielen die stilvolle Wiederbelebung 
seltener Händelopern im Vordergrund. So erklangen 
1952 zunächst „Alcina”, „Agrippina” und „Tamer= 
lano“. Während 1953 die Opern „Ariadne“ und „Deis 
damia“, letztere in Rudolf Steglichs Einrichtung mit 
besonderem Erfolg, erstmals herausgestellt wurden, 
bot man 1954 „Ezio“, von dem nunmehr ein aus= 
gezeichneter Klavierauszug von Prof. Dr. Max Schnei= 
der, dem Präsidenten der Georg=Friedrich-Händel- 
Gesellschaft, vorliegt (in der neuen „Hallischen Hän- 
del-Ausgabe”) sowie „Rinaldo” und eine Wieder- 
holung der „Deidamia“. In den Folgejahren schlossen 
sich die Opern „Radamisto“ und „Poro“ an, die letz- 
tere erfolgreich in Hamburg vom Landestheater Halle 
vorgeführt. Über die Göttinger Festspiele hinaus aber 
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ging von jeher bei den hallischen Händel-Festspielen 
die Pflege auch der Oratorien des Meisters.- So kamen 
in Halle seit 1952 zur Aufführung: „Judas Makka= 
bäus“, „Samson“, . „Belsazar“, „Josua“, „Israel“, 
„Jephtha“. 

Die diesjährigen Händel-Festspiele hatten die Ten= 
denz, neben zwei markanten Händel-Opern kürzere 
Chor- und Oratorienwerke herauszustellen. So ent= 
wickelten sich die Händel-Festspiele 1958 im Sinne 
eines Vorspiels zum Händel-Jahr 1959, der Erinne= 
rungsfeier an den 200. Todestag Händels. Wie seither 
bereits üblich, wurden die Händel-Festspiele im Stadt= 
haus mit einer Festsitzung eröffnet, bei der als Ehren= 
gäste William C. Smith (London) und Prof. Dr. Ro= 
man Gruber (Moskau) Ansprachen hielten — ein 
Zeugnis für den weltweiten Rahmen der Händel- 
Festspiele. 

Nachdem schon am Nachmittag des 7. Juni die über= 
aus reizvolle Kantate „Die Wahl des Herakles“ auf-= 
geführt worden war, hörte man am Abend im Eröff- 
nungskonzert unter Leitung von GMD Prof. Margraf 
zunächst das „Halleluja” aus dem „Messias“, sodann 


Händels „Alexanderfest”. Die neue, äußerst sorgsame 


Einrichtung des Werkes durch Konrad Ameln („Halli= 
sche Händel-Ausgabe“) bewährte sich aufs beste. Ein 
vorzügliches Sängerensemble stand in der echten Bel- 
canto-Vertreterin Philine Fischer (Sopran), in dem 
ganz prächtigen Rolf Apreck (Tenor) und dem volu= 
minösen Baß von Helmuth Kaphahn (Dresden) zur 
Verfügung. Der Chor, aus drei Chorgruppen zusam= 
mengesetzt, wirkte etwas zu massig und erdrückte 
zuweilen die Polyphonie der Chorsätze. Der Begriff 
des Massenchors bedarf hier entschieden neuerlicher 
Überprüfung. - 
Nach der Kranzniederlegung vor dem Händel-Denk= 
mal am Sonntagvormittag und einem zeitgenössischen 
Kammerkonzert mit Werken von Gerster, Butting und 
Schostakowitsch hörte man als besonderen Höhepunkt 
die pastorale Serenata „Acis und Galatea“, der sich 
die Ode auf den Geburtstag der Königin Anna, Frie= 
densode genannt, anschloß: unter Leitung von Prof. 
Helmut Koch (Berlin), ausgeführt von der Solisten= 
vereinigung des Deutschlandsenders (die Aufführung 
dieses Pastorals in der „Masque“-Fassung von 1720). 
Koch gab dem ersten rein pastoralen Akt des „Acis” 
mit seinem erlesenen Kammerchor feingestufte Nuan= 
cierung, wohingegen er die Choreinleitung zum zwei= 
ten Akt als ahnungsvolle Exposition der kommenden 
Katastrophe meisterhaft aufbaute. Die kultivierte 
Stimme Ingrid Czernys als Galatea (Berlin) fesselte 
ebenso wie der ausgezeichnet deklamierende Bassist 
Herbert Rößler (Berlin). Feine gesangliche Schattierun= 
gen wandte auch Jutta Vulpius (Berlin) für die Rolle 
des Damon auf. 


Ein weiteres Hauptereignis erlebte man in der Neu= 
aufführung der Händel=Oper „Otto und Theophano”, 
die bereits bei der 200=Jahr-Feier 1935 unter Bruno 
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Vondenhoff glänzenden Erfolg in Halle errungen 
hatte. Dieses echte Meisterwerk (1723) stammt in sei= 
nem Libretto nach J. Eisenschmidt (Die szenische Dar- 
stellung der Opern Händels, 1940) nicht von Nicolo 
Haym, sondern geht Zurück auf eine Dichtung des 
Italieners Pallavicini. Zwei Völker und Kulturen tre- 
ten hier einander, wie so oft bei Händel, gegenüber: 
die deutsche Kaiserwelt Ottos II., von germanischer 
Gemütstiefe und reckenhafter Kraft, und Prinzessin 
Theophano, durch Herkunft und Erziehung griechisch- 
byzantinischem Wesen verhaftet. Unter der Stabfüh- 
“rung GMD Prof. Margrafs gewann das Orchester des 
Landestheaters, mit der neuen Konzertmeisterin Prof. 
Maria Vermes an der Spitze, eine neue Klangkultur. 
Den Kaiser vertrat in imponierender Haltung und mit 
glanzvollem Stimmaterial Kurt Hübenthal, während 
Susanne Sobotta (Berlin) die Theophano, ein Wesen 
feinster Kultur, erfüllt von tiefem Gefühl für Wahr- 
heit und Schönheit, darstellerisch und gesanglich ge- 
radezu faszinierend gestaltete. Der von maßlosem 
Ehrgeiz beherrschten Gismonda lieh Lydia Dertil (Ber= 
lin) profilierteste Züge. In weiteren Rollen bewährten 
sich Werner Mißner, Werner Kraft und Brunhilde 
Wenzel. Wenn eine Anmerkung gestattet sei: die 
Rezitative sollten nicht in einem Tempo und im gan- 
zen etwas schneller dargeboten werden! 


Ein Chor=und=-Orchester-Konzert stellte mit der „Cae= 
cilien-Ode“ unter GMD Horst Förster die Robert= 
Franz-Singakademie nach längerer Pause erstmals 
wieder in den Vordergrund. Diese Singakademie, die 
unter ihrem früheren Dirigenten Prof. Dr. Alfred 
. Rahlwes während langer Jahrzehnte im Mittelpunkt 
des hallischen Musiklebens stand, erlebte dank ihrer 
frappanten chortechnischen Sicherheit wieder einmal 
einen „großen Tag“. Philine Fischer und Rolf Apreck 
erwiesen sich hier und in der Duo=-Kantate „Caecilia” 
als überlegene Interpreten virtuoser Sangeskunst; im 
meisterlichen Schlußchor der „Caecilien-Ode” glänzte 
Philine Fischer zudem als zündende Vorsängerin un= 
begleitet vorzutragender Gesangspartien. Leider war 


in diesem Jahr die Kirchenmusikschule Halle, die bis= 


lang mit großen Leistungen aufgewartet hatte, nicht 
vertreten. 


Einen letzten Höhepunkt erreichten die Festspiele mit 
der Aufführung von Händels Oper „Tamerlano” 
(1724), deren Libretto auf einer gleichnamigen „Tra= 
gedia per musica” des Conte Agostino Piovene (1710) 
beruht. Der Tartarenkhan Tamerlano, im Widerstreit 
mit dem gefangenen Türkenkaiser Bajazet — schon 
dieser Antagonismus weckt sofort erhöhtes Interesse; 
durch Bajazets Tochter Asteria aber, von Tamerlano 
heiß begehrt und von dem griechischen Prinzen An- 
dronikos heimlich geliebt, entfaltet sich diese Meister- 
oper zu einem hohen Lied auf Mannestreue und Kin= 
desliebe. Unter Leitung von GMD Prof. Margraf ver= 
einten sich Kurt Hübenthal, dieser höchst eindrucks= 
voll als Vertreter der Titelrolle, Rolf Apreck (Bajazet) 
— ungemein ergreifend seine Sterbeszene — und Phi- 
line Fischer (als Asteria von bezwingender Ausdrucks= 
gestaltung) zu einem hochragenden Ensemble. Der 
Partie des Andronikos, zu Händels Zeit von dem 
berühmten Senesino gesungen, vermochte Ursula 
Kretschmar allerdings noch nicht voll gerecht zu wer- 
den. Die Regie von Wolfgang Gubisch, unterstützt 
von den Bühnenbildern Rolf Döges, sorgte für dra= 
matischen Fluß der Handlung und gewann zuweilen 
eindrucksvolle malerische Wirkungen, so in der Ab- 
schiedsszene zwischen Asteria und Andronikos. Nur 
die starr wirkende Schlußszene konnte noch nicht 
völlig befriedigen. 


Während der Händel-Festspiele tagte in Halle die 
„Georg=Friedrich-Händel-Gesellschaft” und hielt ihre 
Mitgliederversammlung ab. Außerdem konstituierte 
sich für das Händeljahr 1959 ein Händel=Festkomitee 
mit Prof. Dr. Ernst Hermann Meyer (Berlin) als Präsi= 
denten. Alle diese organisatorischen Maßnahmen bil-= 
den gleichsam das Vorspiel zu den Jubiläums=Fest= 
spielen 1959, die vom 11. bis 19. April in Halle vor 
sich gehen werden. 
Walter Serauky 


Robert-Schumann-Fest in Zwickau 


Die Überschneidung der Ereignisse — auf die gleichen 
Tage fiel in Halle das traditionelle Händel-Fest — 
brachte es mit sich, daß nur wenige Gäste von außer=- 
halb dem Fest in Zwickau beiwohnen konnten. Aber 
man muß die Aufgeschlossenheit, Begeisterung und 
Dankbarkeit der Zwickauer erlebt haben, um sagen 
zu können, daß es „ihr“ Fest war, das in der Geburts= 
stadt ihres größten Sohnes stattfand. Ist doch der 
Maßstab für ein Musikfest wahrhaft nicht die Inter= 
nationalität, der Zustrom von außen. 


Das erste Festkonzert, das ich noch nicht hören 
konnte, brachte, ausgeführt von der Dresdener Phil= 
harmonie unter Kurt Masur, ein Programm mit Wer= 
ken von Beethoven und Brahms, mit dem Cellokonzert 
von Schumann (Solist Horst Jahn) als dem Mittel= 
punkt. 

Das abschließende vierte Konzert gehörte ganz Schu= 
manns Musik. Hans Storck, der begabte Musik= 


direktor Zwickaus, führte das Städtische Orchester; 
er brachte eingangs die Ouvertüre zu „Hermann und 
Dorothea” und beschloß den Abend mit einer sehr 
gesammelten Wiedergabe der Vierten. Solist war 
Gerhard Puchelt (Introduktion und Allegro appassio= 
nata, Klavierkonzert). Der Kammermusik, dem Lied 
und der Klaviermusik waren zwei weitere Konzerte 
gewidmet. Man lernte in dem Ulbrich-Quartett aus 
Dresden mit Gerhard Berge am Klavier sehr feine 
Musiker kennen. Die geschlossensten künstlerischen 
Eindrücke gewann man in der Sonntagsmatinee. Inge= 
borg Wenglor bot die „Gedichte der Maria Stuart” 
und den Chamisso-Zyklus in einem ungemein konzen= 
trierten und vergeistigten Vortrag, ihr assistierte 
Dieter Zechlin am Klavier, der auch solistisch hervor= 
trat und die von ihm gewählten Werke ganz aus 
dem Geist des intimen Musizierens sehr überzeugend 
zum Vortrag brachte. 
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Eine sehr schöne Geste: am Geburtstag Robert Schus= 
manns findet alljährlich eine Kranzniederlegung am 
Schumann-Denkmal statt, ein Zug bewegt sich zu der 
Feier vom Stadttheater, dem historischen Gewand- 
haus, zum Denkmal am Schwanenteich. Dort sprachen 
Prof. Dr. Karl Laux, der Präsident der Robert-Schu= 
mann-Gesellschaft, Sitz Zwickau, und der erste Vor= 
stand der Robert-Schumann=Gesellschaft, Sitz Frank= 
furt, Prof. Dr. Max Flesch-Thebesius. Eine besondere 
Freude war es auch, das Robert-Schumann-Museum 
zu besuchen, dessen Direktor Dr. Georg Eismann ist. 
Von dem Museum, der vorbildlichen Gedenkstätte, 
wird an anderer Stelle einmal ausführlich zu sprechen 
sein. 
Das Fest brachte in seinem offiziellen Teil zahlreiche 
. Besprechungen, die Jahresversammlung der Gesell- 
schaft mit dem öffentlichen Vortrag des Unterzeich= 
neten, „Schumann und wir”, die Sitzungen der ein= 
zelnen Kommissionen, die gegründet wurden, um die 
zukünftige Arbeit zu gewährleisten. Das Schumann= 
Jahr 1960, der 150. Geburtstag des Meisters, steht vor 
der Tür. Für Aufbau und Durchführung verantwort= 
lich ist eine Programmkommission. Dem Fest voraus 
geht ein internationaler Wettbewerb, dessen Organi= 
sation die Wettbewerbskommission übernimmt. Die 
Vorbereitungen für Festschrift, Programmheft und 
Mitteilungsblatt leistet die Publikationskommission. 
Für die Vorarbeiten im Zusammenhang mit dem Plan, 
eine neue Schumann-Gesamtausgabe zu veranstalten, 
die neben dem musikalischen Werk auch die Schriften 
"und Briefe zu enthalten hat, ist die Editionskommis= 
sion verantwortlich. 


An dem Fest nahmen die Herren Prof. Flesch-Thebe= 
sius, Bankier Melber, Prof. Flinsch und der Referent 
als Vorstandsmitglieder der Frankfurter Gesellschaft 
gastweise teil. Wir schieden, bereichert durch die 
Eindrücke in dem Gefühl, schöne Tage in positiver 
Übereinstimmung und gemeinsamer Arbeit verbracht 


zu haben. Karl H. Wörner 


Ein Jahr Robert=Schumann-=Gesellschaft in London 


„Unsere Gesellschaft ist nun etwas über ein Jahr alt. 
Wir bilden zwar erst eine kleine Gruppe, aber uns 
verbindet alle das gleiche Anliegen — nämlich, uns 
zu immer größerem Verständnis für die Musik Robert 
Schumanns zu erziehen und andere dazu zu bewegen, 
sich uns anzuschließen.” Mit diesen Worten leitete 
der Vorsitzende der Robert-Schumann-Gesellschaft in 
London, Robin Stone, das erste Rundschreiben der 
Gesellschaft ein. Als Präsidentin hatte die Gesellschaft 
Frau Adalina de Lara gewählt; sie war ehemals Schü= 
lerin von Clara Schumann in Frankfurt und erzählt 
heute noch gern im Kreise der Londoner Schumann= 
Freunde von ihren Erinnerungen aus jenen Frankfurter 
Studienjahren. Als Schatzmeister amtiert Dr. Walter 
Bergmann und als Schriftführer Brian Schloter, M. A. 
Seit der Gründung hat sich die Aktivität der Gesell- 
schaft bedeutend gesteigert. Neben regelmäßigen Zu- 
sammenkünften fanden auch größere Veranstaltungen 
statt. So sprach in einem Vortragsabend Ian Kemp an 
Hand von Schallplatten über die vier Sinfonien Schu= 
manns, die ständig auf den englischen Konzertpro= 
grammen vertreten sind. Auf dem ersten Konzert der 
Gesellschaft im September 1957 interpretierten Robin 
Stone und Louisa Cootes Klavierstücke von Schumann. 
Ilse Wolf (Sopran) und Norman Platt (Baß) trugen 
abwechselnd aus dem Eichendorff-Liederkreis op. 39 
vor, begleitet von Martin Isepp am Flügel. Den Abend 
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beschlossen Louisa Cootes und Robin Stone mit den 
„Bildern aus Osten” op. 66. = 


Das zweite Konzert im Mai brachte wiederum Werke 
aus dem Liedschaffen des Meisters, gesungen von 
Edward Hain (Tenor) mit Louisa Somner am Flügel. 
Syliva Cleaver (Violine) und Louisa Cootes (Klavier) 
boten die Sonate Nr. ı in a-Moll dar. Als Ausklang 
des Konzertes trugen Jennifer Ryan (Violoncello) und 
Walter Bergmann (Klavier) die „Fünf Stücke im 
Volkston“” vor. Alle Veranstaltungen wurden vom 
Publikum mit warmem Beifall aufgenommen. 


In England war Schumann lange Zeit das Ideal vieler 
Komponisten, unter ihnen etwa Charles Villiers Stan= 
ford und der junge Edward Elgar. Das änderte sich 
im 20. Jahrhundert, aber es bestehen Anzeichen, daß 
Schumanns Musik wieder an Boden gewinnt. Hierfür 
können verschiedene Tatsachen herangezogen werden, 
u. a. die, daß führende europäische Schallplatten- 
firmen in letzter Zeit zahlreiche Platten mit Schu= 
mann-Werken herausgebracht haben; ferner die er- 
folgreiche Aufführung der einaktigen Oper „Geno- 
veva“ auf dem Maggio Musicale 1951 in Florenz und 
die Begeisterung, mit der die „Szenen aus Faust“ beim 
Festival romantischer Musik in Straßburg aufgenom= 
men wurden. Im allgemeinen läßt sich jedoch nur ein 
kleiner Teil von Schumanns Werken heute noch in 
Konzertprogrammen finden; die meisten seiner Kom= 
positionen, vor allem die großen Chorwerke, sind so 
gut wie vergessen. M. 


* 


Schumann-Abend im Pariser CLUB MUSICA 


Der in Frankreich stark verbreiteten Monatsschrift 
MUSICA (Chefredakteur: Henri Gaubert) ist in Paris 
ein Klub gleichen Namens angegliedert. Musikliebende 
Vertreter aller Schichten der Bevölkerung der Seine= 
metropole gehören ihm an. Die Leitung hat Jacques 
Feschotte, Generaldirektor der Pariser Ecole Normale 
de Musique. Im Laufe des Winterhalbjahres organi- 


siert die Vereinigung stets sehr gut besuchte Vortrags= 


abende. Jede dieser Veranstaltungen ist dem Schaffen 
und der Persönlichkeit eines Tondichters gewidmet, 
und die Ausführungen bekannter französischer Mus 
sikwissenschaftler werden von geschätzten Solisten 
durch die Darbietung einiger besonders charakteri= 
stischer Werke ergänzt. Im letzten Semester sprachen 
Marc Pincherle über Vivaldi und Bernard Gavoty 
über Chopin. Für den dritten Abend hatte Jacques 
Feschotte im großen Saal der Maison de la Chimie 
in der Rue Saint Dominique das Thema „Schumann 
— Le poete=musicien“ gewählt. 


„Le poete=smusicien” — das ist die Umkehrung der 
von Albert Schweitzer dem Leipziger Kantor ge= 
gebenen Bezeichnung „Musicien=poete“, denn Schu= 
mann war auch Dichter. Die Richtigkeit der Behaup- 
tung, es sei die eigentümliche Qualität der Romantik, 
dem Musiker zu erlauben, auch ein Dichter zu sein, 
habe Schumann insbesondere in seinen Klavier= 
werken bewiesen. Die im Elternhaus herrschende 
Atmosphäre habe Schumann für seine Sendung, 
Sprachrohr der dichterischen deutschen Romantik zu 
sein, bestens vorbereitet. Nicht zuletzt der vom Vater 
ererbten Leidenschaft für die Literatur wäre es zuzu= 
schreiben, daß er 1834 mit einer Gruppe Gleich= 
gesinnter die „Neue Zeitschrift für Musik“ ins Leben 
rief. Schumanns Schriften im Dienste der Musik 
hätten Baudelaires Behauptung bestätigt: „Der Dich= 
ter ist der erste Kritiker.” Alfred Cortot, der Schöpfer 
einer großen Schumann=-Ausgabe, habe seinerseits 
unterstrichen: Note werde Buchstabe, Takt zum Salz, 
die Musiklinie zur Strophe. Wer hätte diese Sprache 
vor Schumann gesprochen? Feschotte wies schließlich 
auf die lange Reihe von Schumann-Studien franzö- 


i 
“ 


sischer. Literaten hin. Der Vortragende und der Werke 
Schumanns darbietende Pianist Philippe Entremont 
wurden mit reichem Beifall belohnt. 


Edgard Schall 


z 


„Fürst Bajazid” in Wiesbaden 
Slowakische Oper 
In der Wiesbadener Staatsoper kam Jan Cikkers Oper 


„Fürst Bajazid“ zur deutschen Erstaufführung. 1911 
geboren, wirkt Cikker heute, nachdem er in Prag und 


Wien studierte, als Dramaturg und Musikhochschul: - 


professor in Preßburg. Das Libretto seiner zweiten 
Oper „Fürst Bajazid” schrieb Jan Smrek als Prolog, 
drei Akte und Epilog (deutsch von Kurt Honolka) 
nach einer slowakischen Sage: Zur Zeit der Türken- 
kriege wurde ein slowakischer Bauernjunge geraubt 
und von Fürst Hassan an dessen verstorbenen Sohnes 
Statt erzogen. zojährig zieht dieser Bajazid selbst 
gegen die Slowaken, nicht ahnend, daß er sich gegen 
sein eigenes Volk und seine Mutter wendet. In einer 
erschütternden Erkennungsszene wird er sich seiner 
Schuld bewußt, verläßt allen fürstlichen Reichtum, gibt 
seine Landsleute frei und dient seinem Vaterland als 
Bauer. 


Daß dieser volksnahe Stoff den Reichtum der slo= 
wakischen Folklore wachruft, war zu erwarten. Kriegs= 
getümmel einerseits, seelische Spannungen anderer= 
seits stellen die divergierenden Pole, von denen 
Cikkers Phantasie inspiriert wird und zwischen denen 
er die Skala seiner gemäßigt modernen Tonsprache 
gekonnt und wirkungsvoll aufleuchten läßt. Da stehen 
Volksmelodien (Spinnerlied und Tanzlied im 1., 
Wiegenlied im 2. Akt) neben impressionistischen 
Stimmungsmalereien (Prolog, Gesang Katkas, 2. Akt 
usw.), versonnene Soloszenen neben farbigen Chören. 
Kurz: eine Volksoper. 


Die Wiesbadener Aufführung wirkte, sowohl was die 
Intensität der musikalischen Deutung (Artur Apelt) 
als auch die realistische Sinnfälligkeit der Bilder (Theo 
H. Döhring) und lebenswahre Regie (Walter Pohl) an= 
betrifft, geschlossen, ergänzt durch die Kostüme (Ur- 
sula Inge Amann) und die Choreographie (Hans 
Heinz Steinbach). David Garen, Titelrolle, und Ma:= 
rianne Dorka, Katka, übertrafen sich selbst. Liane 
Synek rettete durch ihr Einspringen für eine erkrankte 
Kollegin die Aufführung. Das vollbesetzte Haus war 
von Werk und Wiedergabe begeistert. 


Grete Altstadt=Grupp 


Die Frankfurter Sing=Akademie brachte unter Leitung 
von Christian Sieger das Oratorium von Franz 
Schmidt „Buch mit sieben Siegeln“ in Linz zur Auf-= 
führung. 

Während der Chorwoche in Nürnberg 1958 wurde die 
heitere Kantate „Soo reimt sich das“ von Karl Thieme, 
die 1957 den Valentin=Becker-Preis erhielt, vom Nürn-= 
berger Kammerchor unter Chordirektor Escofier auf= 
geführt. Der Windsbacher Knabenchor plant im Rah- 
men seiner Motettenabende unter Kammermusik= 
direktor Hans Thamm die Aufführung der Motette 
für gemischten Chor a cappella „Daß Fried im Lande 


sei”. 


Erstaufführung in Kassel 


Smetanas »Zwei Witwen« 


Alle Erwartungen, die man auf die deutsche Erstauf- 
führung von Friedrich Smetanas Oper „Zwei Witwen” 
in der Neufassung von Kurt Honolka nach dessen vor- 
ausgegangenem Versuch mit Smetanas „Dalibor“ in 
Bremen gesetzt hatte, gingen bei der Premiere im 
Kasseler Staatstheater glänzend in Erfüllung. Unser 
ständig schrumpfendes Opernrepertoire, das nicht zu= 
letzt bedingt ist durch die Tendenz der meisten Büh= 


‚nen, sich aus technischen oder auch konventionellen 


Gründen und Ursachen aller modernen Werke zu ent= 
halten, dürfte mit diesem Werk einen wesentlichen 
und dauerhaften Zuwachs bekommen haben, und es 
wird wahrscheinlich nicht lange dauern, daß dieses 
schöne Stück Musik gleichberechtigt im Ansehen des 
großen Publikums und auch musikalisch absolut 
gleichwertig neben der „Verkauften Braut” stehen 
wird, denn diese heiter=ironische Liebesgeschichte vor 
dem vertrauten Hintergrund böhmisch=tschechischer 
Folklore enthält in der Musik Friedrich Smetanas alle 
Voraussetzungen, auch anspruchsvolle Hörer zu be= 
friedigen. 


Frau Karoline, scharmante Gutsherrin, lebenslustig, 
ein wenig unternehmend, auf sympathische Weise 
frech, um nicht zu sagen frivol („Daß ich eine Witwe 
bin“), hat die verkrampft Einsamkeit suchende Freun- 
din Agnes bei sich aufgenommen, um ihr den un= 
gewollt komischen Weltschmerz auszutreiben. Ein 
Mann muß her, und es kommt ein schöner, junger 
reicher, feuriger Mann; aber er allein genügt nicht, 
Karoline muß tief in jene Kiste greifen, wo seit alters 
her die Frauen die lieben raffinierten Kniffe bereit= 
liegen haben, das Kuppelgeschäft komplett zu machen. 
Heitere, witzige Dialoge und glänzend gebaute zweiz=, 
drei- und vierstimmige Ensemblepartien treiben die 
Handlung hurtig voran. Der Freier Ladislaus pirscht 
sich als „Wilddieb” in des Liebchens Haus, wird von 
der Gutsherrin in einer köstlichen „Gerichtsszene” 
schuldig gesprochen und dazu verurteilt, einen ganzen 
Tag im nahen Gärtnerhaus als Gefangener zu brum-= 
men. Der Heger Mumlal hat ihn gefangen, eine pracht= 
volle, pralle Figur, mehr Filou als Tölpel — der wir= 
kungsvolle Kontrapunkt zum Liebespaar. 


Die beiden Sopranpartien (Karoline=Agnes) sind at= 
traktiv, so daß sie von den Sängerinnen gewiß sehr 
begehrt sein werden. Auffallend reich ist die Tenor= 
partie (Ladislaus) ausgestattet, die hier in Kassel mit 
dem jungen Horst Wilhelm besonders glücklich be» 
setzt war. Wilhelm gab dadurch der Aufführung 
hellen, strahlenden Glanz. Aber auch Dagmar Beh- 
rendt und Ingrid Steger überzeugten stimmlich wie 
durch die sichere darstellerische Charakterisierung 
ihrer Partien — zwei reizende Witwen; Rolf Heide 
war ohne buffoneske Übertreibungen ein guter Mumlal 
in der szenisch sehr bewegten Einrichtung von Hans= 
Georg Rudolph. Willy Krauß hat Smetanas Musik 
mit dem Sinn für den Farbenreichtum dieser herrlichen 
Partitur einstudiert. 


Honolka hat die Substanz der Urfassung respektiert, 
nur ganz unwesentliche Striche gemacht und die von 
Smetana als effektvolles Finale gedachte umfangreiche 
rassige Polka etwas nach vorn verlegt, um dem glück= 
lichen Paar das „letzte Wort” zu geben. 

Bernd Müllmann 
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Ballett in Krefeld 


Vier äußerst tanzbare Musiken standen auf dem 
Programm des Ballettabends des Stadttheaters Kre= 
feld: Morton Goulds „American Concertette”, Alex= 
ander Spitzmüllers „Das Tagebuch”, Henri Sauguets 
„Les Forains“ und Alexander Borodins „Polowetzer 
Tänze“ aus der Oper „Fürst Igor“. Sowohl Sauguets 
wie Spitzmüllers Partitur wurden auf Bestellung zu 
einem gegebenen Thema verfaßt. Die erstere auf 
Verlangen von Boris Kochno und aufgeführt vom 
Ballet des Champs Elysees, die letztere auf Bestellung 
von George Froscher, dem augenblicklichen Choreo= 
graphen der Krefelder Bühne. In beiden Fällen haben 
sich Werke ergeben, die nicht ausschließlich als tanz= 
begleitende oder tanzinspirierende Kompositionen an= 
gesprochen werden können, sondern die auch als selb- 
ständige Konzertsaalstücke, ja als Klavierauszugs- 
stücke, ein Recht der Existenz besitzen. Von Sauguets 
„Forains“ kann man bereits als Repertoirestück 
sprechen, und viele, die die zahlreichen Kompositionen 
des französischen Meisters kennen, bezeichnen, neben 
seiner Kammermusik, diese Ballettmusik als eine 
seiner besten und einfallsreichsten Schöpfungen. Der 
Simplizität der Handlung entspricht hier eine ebenso 
einfache musikalische Linienführung, die immer 
wieder durch ihre Mischung von Eleganz und Nostalgie 
entzückt. 


Die Aufgabe, die Alexander Spitzmüller gestellt 
wurde, war sicherlich schon vom Thema her bedingt 
viel umfassender. Szenen aus Orwells aufsehen= 
erregendem, bitter-skeptischem Zukunftsroman „1984” 
dienen hier als Vorwand für eine Handlung, die durch 
ihren die Diktatur anklagenden Inhalt mehr als nur 
choreographischer Darstellung und Lösung bedarf. 
Zwar ist es durchaus diskutabel, ob die in ihren Aus= 
drucksmitteln limitierte und in ihrer Ästhetik gefes= 
selte Kunstform „Ballett“ dazu berufen ist, ideologisch 
unterstrichene, zukunftspolitische und anklagebedürf= 
tige Zustände zu demonstrieren. Nicht diskutabel aber 
ist es, daß die Kunstform „Musik“, so wie Spitz= 
müllers Komposition zeigt, durchaus in der Lage ist, 
durch die ihr eigenen Mittel ein Bild zu entwerfen, 
welches das Heute mit dem Morgen, das Liebenswerte 
mit dem Grausamen, das Lobenswerte mit dem Ver= 
dammenswerten ergreifend verbindet. Diese Verbin= 
dung, trotz all ihrer schwerwiegenden Kontrastierun= 
gen, hat Spitzmüller durchaus geschaffen. Es ist in der 
Tat erstaunlich zu sehen, wie es dem für seine an= 
sonsten stark prononcierte Feinfühligkeit bekannten 
Komponisten gelungen ist, durch Verwendung tatkräf= 
tiger Rhythmen, durch Verwertung einer eigenwilligen 
und recht lyrischen Zwölftonsprache und durch Ge= 
brauch plötzlich auftauchender naiver Jazzmotive all 


dem Schaudern Ausdruck zu geben, das uns überläuft, 
wenn wir uns vorzustellen hätten, daß die Zukunft 
uns selbst die Liebe als ein vom Staat diktiertes 
Unternehmen bringen könnte. Alphons Silbermann 


Egks »Revisor« in Gelsenkirchen 


Gelsenkirchens Bühne führte als erste im Ruhrrevier 
Werner Egks komische Oper „Der Revisor“ auf. Die 
Einstudierung zeugte für die glückliche Zusammen= 
arbeit der leitenden Männer. Rudolf Schenkl, der das 
Stück inszenierte, hatte die Sänger zu singenden 
Schauspielern umerzogen. Die den bürgerlichen Stil 
des vorigen Jahrhunderts genau treffenden Interieurs 
von Theo Lau und die fröhlich bunten Kostüme Char= 
lotte Vockes trugen zur guten Laune und zum Erfolg 
bei. Das Orchester, von Dr. Ljubomir Romansky mit 
sicherem Griff geleitet, interpretierte die Partitur mit 
größter Gewissenhaftigkeit. Es hatte fleißiger Proben= 
arbeit bedurft, das klingende Bild so lebendig und 
überzeugend auszubreiten. Ausgezeichnete Stimmen: 
Mit elastischem hellem Tenor sang Erich Benke die 
Partie des Chlestakow, dem Fritz Zöllner als Ossip 
mit schwarzem Bariton assistierte. Ebenso trefflich er= 
gänzten sich der warme Alt Meta Obers und der 
schlanke Sopran Marie-Jeannes Marchals (Anna und 
Marja). Außerdem noch Elfego Esparza (Stadthaupt= 
mann), Kurt Meinhardt (Bobtschinskij), Hans Lättgen 
(Dobtschinskij), Hermann Schnok (Postmeister), Albert 
Zell (Kurator) und Gerd Nienstedt (Richter). Betty 
Merck erfand die Figuren des Traumtanzes.. NH. Sch. 


Uraufführung in Dortmund 
»Yü-Nu, die Tochter des Bettlerkönigs« 


Der Opern= und Konzertchef Nürnbergs, Erich Riede, 
der seit 1948 .als Opernkomponist von sich reden 
macht, brachte unter seiner musikalischen Leitung 
seine Spieloper „Yü=Nu, die Tochter des Bettlerkönigs“ 
an den Städtischen Bühnen Dortmund zur Urauf- 
führung. Die Handlung beruht auf einer chinesischen 
Legende aus der Ming=Zeit (1368—1644). Von Göttig 
wurde sie für die Bühne bearbeitet. 


Der reiche Bettlerkönig von Hangtschou sucht seine 
Tochter Yü-Nu einem Manne der Mandarinenkaste zu 
verheiraten. Mit Hilfe eines beruflichen Heiratsver= 


Neue Orgelbücher 


für den praktischen Gebrauch 


Orgelspiel im Kirchenjahr 


62 leichte Choralvorspiele alter Meister 
für Orgel (ohne Pedal) 


Edition Schott 4336 (H. Rohr).DM 5,50 


Das praktische Orgelbuch 


Vor=, Zwischen= und Nachspiele in allen 
Tonarten für Orgel oder Harmonium 


Edition Schott 4333 (A. Piechler) DM 5,50 
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mittlers gelingt es ihm. Die Hochzeit mit dem armen, 
sehr begabten Studenten Mo-Ki wird zustande ge= 
bracht. Bald setzen Verspottung und Verachtung der 
Gesellschaftsschicht ein. Mo-Ki, inzwischen Schatz= 
meister eines Gouverneurs geworden, leidet darunter 
sehr. Nach einer Auseinandersetzung mit ihr sucht 
seine Frau gelegentlich einer Flußfahrt den Tod in den 
Fluten. Sie wird gerettet. Mo-Ki quält sich bei dem 
Gedanken seines vermeintlichen Mordes. Durch das 
Eingreifen des Gouverneurs, der Yü=-Nu vom Tode des 
Ertrinkens rettete, kommt alles zum guten Ende. 


Die Musik: Die Partitur der Spieloper ist zum Teil 
sehr ausgespart, zum Teil dick instrumentiert, so daß 
mitunter die Gesangspartien überdeckt werden. Die 
chinesische Pentatonik klingt gelegentlich an, im 
übrigen trifft man europäische Melodik und Harmo- 
nik, aber keine kompositorischen Eigenarten Riedes. 
Besonders reich an Einfällen ist die Partitur nicht. 
Einige Gesangspartien sind flüssig geführt, die dra= 
matischen Momente (Gerichtsszene) wie der Aufbau 
der Finale bühnenwirksam geformt. Man spürt die 
Hand des Theaterpraktikers. 


Die Tendenz der Handlung? Das Streben nach Reich 
tum ist nicht unseres Lebens Sinn. 


Die Uraufführung wurde zu einem Publikumserfolg. 
Wohl mehr durch die Handlung und die im Kolorit 
asiatisch gehaltenen Bilder Mahnkes als durch die 
Musik. Die Hervorrufe des Komponisten, Librettisten, 
der Solisten (Margarete .‚Mühlenbeck — Yü=Nu, Phil 
Stork — Mo=Ki, Will Ribbert — Bettlerkönig) wollten 
nicht enden. KH. Sch: 


Geistliche Musik von Fritz Büchtger 


Der Leiter des Münchener Studios für Neue Musik, 
Fritz Büchtger, kam mit einem Kompositionsabend zu 
Wort, der die stilistische Entwicklung Büchtgers seit 
1947 deutlich werden ließ. In den Johannes=Motetten 
von 1947 (für gemischten Chor a cappella) gelingt ihm 
durch eine souveräne Behandlung des Chorklanges 
eine an Palestrina erinnernde Transparenz, die einer 
eindringlichen Deklamation der Schrifttexte zugute 
kommt. In diesen und den Dante-Chören von 1950 
benützt Büchtger noch weitgehend imitatorische Mittel. 
Eine intensive und stets von einer Suche nach geistiger 
Vertiefung ausgehende Beschäftigung mit den Pro= 
blemen der Zwölftonmusik wandelte in den folgenden 
Jahren Büchtgers Stil einer Musica sacra, und die von 
Büchtger eigenen Gesetzen unterworfene Zwölford- 
nung der Töne wurde ihm zu einer seiner geistig= 
religiösen Haltung homogenen neuen Form, die er bis 
jetzt in drei Kammer-Oratorien nach Texten des Neuen 
Testaments weiterentwickelt hat. 


Büchtger übernimmt den Text der Schrift (deutsche 
Übertragung nach Lic. Emil Bock) wortgetreu, verteilt 
erzählendes und göttliches Wort auf solistische und 
chorische Rezitative und macht zwar selten, dort aber 
überzeugend von einer verhaltenen Chordramatik Ge= 
brauch. Ein Kammerorchester hat nicht nur beglei= 
tende, sondern vor allem der Variierung der Zwölf- 
tonreihen dienende Aufgaben, oder es übernimmt 
(vor allem in der „Verklärung“, 1956, mit vierfach 
geteilten Geigen) klangliche Wirkungen. 


Die Musik, die aus dieser Büchtger eigenartigen Syn= 
these von Text, Deklamation, Melos und Harmonik 
entsteht, ist völlig abstrakt, unkörperlich und unsinn= 
lich, ja, sie sucht in weit aufgespaltenen Linien und 
Klängen visionäre, oft auch zerfließende Formulierun- 
gen. Da dem Charakter dieser Musik alles Körperliche 
fremd sein muß, entbehrt sie — bewußt oder ungewollt 
— der rhythmischen Spannungen, und auch ihre har- 
monischen Spannungsbereiche sind mehr klanglicher 
Schleier als wirksame Energie. 


In seinem letzten Kammeroratorium „Die Himmel- 
fahrt Christi” (1957), das in diesem Konzert urauf- 
geführt wurde, greift Büchtger zu ausladenderen 
chorischen Mitteln und auch zu einer prägnanteren 
Akzentuierung, die in dem turba=ähnlichen Chorsatz 
„9aget, seine Jünger...” deutlich das Vorbild Bachs 
erkennen läßt. Solche Sätze lassen aufhorchen. Auch 
der erzählende Bariton ist freier geführt als in den 
vorausgegangenen Werken, und die als neue Dimen-= 
sion aufgesetzten vier solistischen Frauenstimmen 
ergeben mehrfach neue klangliche Kombinationsmög= 
lichkeiten. Trotz dieser Steigerung in Mitteln und 
Ausdruck bleibt Büchtger dem unrealen Charakter 
seiner Musik treu, 


Die Gegenüberstellung dieses Konzerts zeigte deut- 
lich den Weg eines modernen Komponisten, der gerade 
der geistlichen Musik eine zeitgerechte Aussage zu 
geben bemüht ist. Wie weit allerdings auch die Musica 
sacra ohne starke Anteilnahme rhythmischer und har= 
monischer Spannungen fortzuführen ist, mag die zu 
erwartende Weiterführung des Büchtgerschen Kom- 
positionsstils beweisen. Auch mögen drei in allen 
Prinzipien so verwandte Kammer-Oratorien, wie die 
hier aufgeführten, nacheinander im Konzertsaal viel 
von ihrem geistigen und religiösen Wert verlieren, 
den sie in dem ihnen zukommenden besinnlicheren 
Raum des Gottesdienstes zu den entsprechenden 
kirchlichen Zeiten als Gebrauchsmusik mit neuen Vor= 
zeichen voll erfüllen. 


Eine starke melodische Begabung läßt Büchtger auch 
heute noch Lieder schreiben, wie die Gesänge an Or= 
pheus (nach Rilke 1951), die der Bariton Franz Reuter= 
Wolf mit edler, lyrischer Stimme und ganz aus ihrem 
weitgespannten Melos gestaltete. Franz Reuter=Wolf 
sang auch die Solopartie der Himmelfahrt pathosfrei 
und gläubig. Den chorischen Teil der Aufführung 
trugen mit voller Verantwortung und bester stimm= 
licher Disposition die Kaufbeurer Martinsfinken unter 
Ludwig Hahn und dem Komponisten. 


Der Kompositionsabend traf auf eine sehr aufge 
schlossene Zuhörergemeinde, die Fritz Büchtger mit 
herzlichem Beifall und zahlreichen Hervorrufen ehrte. 


Ludwig Wismeyer 


Strawinskys » Agon« in Essen 


Das Ballett „Agon”, Igor Strawinskys bisher letztes 
großes Werk, eröffnete in Essen ein von General-= 
musikdirektor Gustav König geleitetes Symphonie= 
konzert. Die konzertante Aufführung folgte um 
wenige Tage der szenischen Europa=Premiere in der 
Deutschen Oper am Rhein zu Düsseldorf. Auf den 
Gesichtern vieler Menschen, die dem Essener Konzert 
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beiwohnten, sah man Ratlosigkeit, oft ein Lächeln, 
das den Willen bekundete, die Sache nicht ernst zu 
nehmen. 

Strawinskys authentische Wiedergabe in Donaus 
eschingen war trocken und glasklar. Reinhard Peters, 
der Düsseldorfer Dirigent, intensivierte den Rhyth= 
mus, Gustav König in Essen dagegen suchte die klang= 
liche Abstufung, die Registercharakterisierung. Das 
Orchester zeigte eine souveräne Leistung, vor allem 
in den Concertinos, den Kombinationen von Klavier, 
Solovioline, Mandoline, Posaune und gestopfter Trom= 
pete oder von Holzbläsern, Harfe und Violoncello. 
Der Beifall war ziemlich matt. Strawinskys „Feu d’arti= 
fice“, op. 4 aus dem Jahre 1909, war die nächste Pro= 
grammnummer. Fast ein halbes Jahrhundert unent= 
wegter Entwicklung liegen zwischen den beiden 
Werken. „Feu d’artifice” — vier Minuten gleisnerische 
Brillanz, nichts mehr, aber es wirkte faszinierend auf 
das Publikum. H. Sch. 


Menbotti-Ballett in Gelsenkirchen 


Von dem in Italien geborenen und in Amerika leben= 
den erfolgreichen Komponisten Gian=Carlo Menotti 
brachte Gelsenkirchen das 1945 in New York urauf= 
‚geführte Ballett „Sebastian“ zur deutschen Erstauf= 
führung. Sein Vorwurf ist auf dem uralten Zauber= 
aberglauben aufgebaut, daß symbolische Handlungen 
einen Menschen entscheidend zu beeinflussen, ihn so= 
gar zu töten vermögen. Drei Schwestern, die gegen 
ihres Bruders, eines Edelmannes, Empfindungen für 
ein Sinnenweibchen sind, wollen es mit einem Zauber= 
schleier töten. Der Diener der Schwestern, Sebastian, 
auch für die sinnbetörende Frau entflammt, opfert sich 
für sie, verbirgt sich hinter dem Schleier und sinkt zu 
Tode getroffen nieder. 


Dem Handlungsverlauf gab der Komponist ein im 
wesentlichen tonales Klanggewand, das die Lyrismen 
und dramatischen Akzente im Orchester wirksam zum 
Klang bringt. Romanskys musikalische Leitung wußte 
diese Faktoren temperamentvoll zu unterstreichen. In 
der Verbindung Spitzentanz mit Ausdruckstanz setzten 
Solo-e und Gruppentänzer des Ballettchors sie ins 
Räumliche um. Für die Choreographie zeichnete Betty 
Merck. Im Mittelpunkt des Interesses an tänzerischen 
Leistungen standen Edel von Rothe a. G. (Kurtisane), 
H. H. Ende (Bruder der drei Schwestern) und H. H. 
Goese (Sebastian). Werk und Aufführung wurden 
sehr beifällig aufgenommen. K.H. Sch. 


Ein lehrreiches Beispiel 
»Le Rendez-vous manque« in Paris 


Es ist gewiß zu begrüßen, wenn sich junge Kräfte be= 
mühen, auf dem Gebiete der Tanzkunst ein Experi= 
ment zu unternehmen. Man könnte sich durchaus vor= 
stellen, daß begabte Menschen durch neuartige Ideen 
ihre mangelnde Erfahrung zum Teil ausgleichen. Ein 
solches Wagnis setzt voraus, daß elementare Regeln 
beobachtet werden. Das Gelingen oder Nichtgelingen 
eines getanzten Spiels wird in erster Linie von den 
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Leistungen des Ballettmeisters, der Solisten und der 
Gruppe abhängen. Für das erst in Monte Carlo und 
nun in Paris gezeigte „Rendez-vous manque“ war das 
Gewicht vollkommen verlagert worden. Durch eine 
abwegige Reklame konzentrierte sich die Aufmerk= 
samkeit der Öffentlichkeit insbesondere auf Persön= 
lichkeiten, die sich ihren Ruf nicht in der Tanzkunst 
erwarben: Francoise Sagan als Romanverfasserin, Ber= 
nard Buffet als Schöpfer von Gemälden und Zeichnun= 
gen, Roger Vadim als Filmspielleiter. Durch ihre Mit= 
wirkung wurde ohne Zweifel diese Aufführung mög= 
lich und durch ihre Anwesenheit die Erstaufführung 
selbst für die anspruchsvollsten Freunde der Choreo= 
graphie ein Ereignis erster Ordnung. Den Ballett- 
meistern John Taras und Don Lurio, den Solisten 
Wladimir Skoutaroff, Toni Lander und der zum ersten 
Male mit einer wichtigen Aufgabe betrauten Noe&lle 
Adam war zwar ein reizvolles Sprungbrett zum Welt= 
ruhm geboten worden, den Komponisten Michel 
Magne und Claude Bolling eine seltene Möglichkeit, 
ihr Talent ins hellste Licht zu stellen. 


Warum aber hat die vorliegende Fassung enttäuscht? 
Der Inhalt schien nicht originell genug, die Form nicht 
außergewöhnlich, die Ausdruckskraft nicht stark genug, 
der emotionelle Gehalt zu mittelmäßig, die Menge der 
Einfälle für ein abendfüllendes Ballett nicht aus= 
reichend. Neulinge konnten ein ihnen nicht vertrautes 
Handwerk naturgemäß nicht beherrschen. Vorhandene 
Begabungen wurden sichtbar. Man wollte jedoch hin= 
gerissen werden oder wenigstens schockiert. Und die 
junge Gruppe bot sogar in den gewagtesten Szenen 
weniger, als andere sich vor ihnen erlaubt hatten. In 
jedem Falle war dieser Versuch ein lehrreiches Bei= 
spiel. Edgar Schall 


Deutsche Musik in Chile 


Zwei interessante Konzerte beschlossen die Konzert= 
saison im Chilenisch-Deutschen Kulturinstitut. Der 
erste Abend war Joseph von Eichendorff gewidmet, 
dessen Lieder Mary Ann Fones in den Vertonungen 
von Hugo Wolf und Robert Schumann vortrug. Prof. 
Friedrich Heinlein begleitete am Flügel. Das Santiago= 
Quartett spielte das Quartett op. 29 von Franz 
Schubert. 


Der zweite Abend galt dem Vokalschaffen Paul Hinde= 
miths. Seinen Zyklus „Marienleben“ nach Texten von 
Rainer Maria Rilke interpretierte Clara Oyuela, be= 
gleitet von Prof. Friedrich Heinlein. Das Konzert 
wurde von Publikum und Presse begeistert aufge= 
nommen. 


Das Deutsche Kulturinstitut „Albertus Magnus” ver= 
anstaltete ferner im Ehrensaal der Katholischen Uni= 
versität ein Konzert der Mezzosopranistin Eliana 
Barrios. Das Programm bestand aus folgenden Wer= 
ken: Cornelius, Weihnachtslieder; Händel, Arien aus 
dem „Messias“; Bach, Arien aus „Weihnachtsorato= 
rium”; ferner Hugo: Wolfs „Schlafendes Jesuskind“, 
Regers „Mariä Wiegenlied“ und zahlreiche deutsche, 
französische, englische und chilenische Volkslieder. M. 


Casino=Konzerte 


Karl Riebe, der Leiter der Casino-Konzerte in Gelsen= 
kirchen, hat in dem Bestreben, seinem Publikum selten 
gehörte Werke aus alter und neuer Zeit zu bieten, 
für 1958 ein vielseitiges und an musikalischen Einzel= 
ereignissen reiches Programm entworfen. Es begann 
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im Januar mit einer „Musik der Gotik und Renais- 
sance” betitelten Veranstaltung der „Menestrels”, 
einem Ensemble der Folkwangschule Essen und des 
Collegium musicum, das von Dozent Robert Haaß 
geleitet wird. Die acht-Künstler — drei Vokalisten, 
fünf Instrumentalisten — trugen auf Fideln, Block- 
flöten, auf der gotischen Harfe, dem Psalterium, dem 
Krummhorn, der Laute, auf Holzstab- und Glocken= 
spielen und der Schellentrommel Lieder, Ballatas, 
Tänze und Instrumentalstücke verschiedenster Beset- 
zung aus Frankreich, Deutschland, Burgund, Italien 
und Spanien vor und hatten mit ihren Leistungen 
„ungewöhnlichen Erfolg. | 
Im Februar sang die Mannheimer Sopranistin Carla 
Henius mit Hermann Reutter als Partner am Flügel 
Kompositionen von Ernst Pepping, Darius Milhaud, 
Paul Hindemith und Hermann Reutter. Im März 
kam die Schweizer Cellistin Irene Güdel mit Sonaten 
und Suiten von Bach, Reger und Strawinsky. Im April 
musizierte Prof. Karl Höller (Klavier) mit der Cel- 
listin Angelica May und dem Geiger Oskar C. Yatko 
Werke aus eigenem Schaffen. Im Mai war der 
bulgarische Geiger Saschko Gawriloff, begleitet von 
Otto A. Graef, zu Gast. Im Juni spielten Pauline und 
Günter Raphael an zwei Klavieren Werke von Hugo 
Distler, Günter Bialas, Claude Debussy, Günter 
Raphael und Johannes Brahms. 
Im Juli und August ist Sommerpause. Im September 
erscheint das Westdeutsche Kammertrio für alte Musik 
mit barocken und klassischen Stücken. Im Oktober 
gibt es, von einem Essener Ensemble gespielt, Streich= 
quintette von Mozart, Bruckner und Dvoräk. Im No= 
vember wird Ernst Krenek erwartet, der als Solist 
und Akkompagnist der Sopranistin Marilyn Horne 
und des Tenors Dr. Rudo Timper bei der Aufführung 
eigener Werke mitwirkt. Ein Abend im Dezember 
heißt „Genius auf Seitenpfaden”. Er bringt Musiken 
von W. Ebner, Wolfgang Mozart (dem Sohn Ama- 
deus’), E. T. A. Hoffmann, Prinz Louis Ferdinand d. Ä., 
Annette von Droste-Hülshoff und Friedrich Be 
H. Sch. 


Hindemith dirigierte in Detmold 


Ein Höhepunkt im Detmolder Konzertleben: Paul 
Hindemith dirigierte den aus dem Detmolder Orato= 
rienchor und dem Akademiechor und =orchester zu= 
sammengesetzten, recht ansehnlichen Klangkörper 
und brachte seine Kantate „Ite, angeli veloces” zur 
Aufführung. Zum Großteil war das dem Verdienst 
des als Chor- und Orchesterdirigent Vorzügliches 
leistenden Martin Stephani zuzuschreiben, der diesen 
Klangkörper durch die Einstudierung des Hindemith- 
Werkes schnell zu schöner, geschlossener Klangwir= 
kung gebracht hatte. Der Kantate voraus ging das 
einzige Vokalwerk Vivaldis, sein „Gloria“ für So= 
listen, Chor und Orchester. Dem Chor gelang es 
(besonders schön dem im Mittelteil der Hindemith- 
Kantate allein singenden Akademiechor), alle Teile 
auch dort überzeugend darzubieten, wo Hindemith 
in der Führung der Stimmen schwierige Wege 
geht. Das durch die Mitwirkung bei diesem Kan-= 
tatenwerk sehr beanspruchte Akademieorchester 
hielt sich tapfer, besonders bemerkenswert die 
Klangschönheiten etwa der Einleitung der Kantate Il 
mit der Solo-Trompete, die wunderbar instrumen-= 
tierten Zwischenspiele. Auch die Solisten Lotte Gras 
venstein (Sopran), Erika Wien (Alt) und der die 
ausgezeichnete Schulung der Detmolder Akademie 
verratende Tenor Helmut Kretschmar trugen das Ihre 
zu einem Erfolge bei, der — mehr noch als in spontan 
gespendetem Beifall — sich im begeisterten Mitsingen 
der gesamten Zuhörerschaft äußerte, wie es die erste 
und dritte Kantate Hindemiths vorsehen. Detmold 


sah selten ein so begeistertes Konzertpublikum! 
| E.W.]. 


Arbeitskreis nordhessischer Komponisten 


Der 1956 von dem Kasseler Schulmusiker Hans Röm- 
hild gegründete Arbeitskreis nordhessischer Kompo= 
nisten trat mit einem nicht alltäglichen Programm an 
die Öffentlichkeit. Im Saal der Kasseler Musik= 
akademie waren Kompositionen seiner Mitglieder zu 
hören, die alle — einer Anregung seines Gründers 
folgend — eine dreistimmige Bearbeitung des Chorals 
„Aus tiefer Not schrei ich zu Dir“ in seiner phry= 
gischen Fassung darstellten. Es war reizvoll, einen 
Querschnitt durch die Vielfalt der zeitgenössischen 
Kompositionsmöglichkeiten zu erleben. Von eigener, 
doch strenger barocker Kontrapunktik (Kleist, Zschie= 
gener, Hiege) über Regersche Klangbilder (Gischler), 
diatonisch-chromatische Expressivität (Köhler), rhyth= 
misch wirkungsvolle Farbigkeit (Wölffling), neuklassi- 
zistische Schnittpunkte von Horizontaler und Verti= 
kaler (Ney) bis zur Zwölftonmusik (Hainke) waren 
nahezu alle Stile vertreten, die aus der historischen 
Schau der Generationen erwachsen sind. 


Neben dieser Darbietung interessierte eine Ausstel- 
lung von gedruckten Werken und Manuskripten der 
Mitglieder. Besonders zahlreich vertreten waren Kom= 
positionen von Otto Scheuch, Karl Hallwachs, Hans= 
Oscar Hiege und Franz Krause. Dem Kreis gehören 
weiter an: Richard Gress (Direktor der Kasseler 
Musik-Akademie), Ludwig Maurick, Josef Quinke und 
Herm. Nass. Unter seinem Vorsitzenden, Wolfgang 
Köhler, der im Vorjahr durch eine Sinfonie in den 
Kasseler Reihenkonzerten erneut aufhorchen ließ 
und der zugleich 1. Vorsitzender in der Sektion „Kom-= 
ponisten” im Deutschen Autorenverband ist, hat sich 
der nordhessische Arbeitskreis zugleich Wege zu 
Rundfunk und Konzertsaal erschlossen. In einigen 
Fällen liegen bereits Aufführungen im Ausland vor; 
andere sind abgesprochen. Drucke werden vorbereitet. 
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Uraufführungen in Nürnberg 


Im vierten Philharmonischen Konzert brachte das 
Städtische Orchester unter Max Loy die „Musik über 
B-A-C-H” von Willy Spilling zur Uraufführung. 
Der Komponist, Leiter der Musikabteilung des 
Nürnberger Rundfunkstudios, verbindet in seinem 
neuen Werk barocke Formen mit impressionistischen 
und modernen Klangwerten. In ihrer konstruktiven 
Anlage ist diese Musik durchaus originell. 


Auch der Lehrergesangverein Nürnberg hat sich eines 
Nürnberger Komponisten angenommen. Die Urauf- 
führung der „Lukas-Passion“ von Max Gebhard, dem 
Kompositionslehrer des Städtischen Konservatoriums, 
unter Max Loy wurde zum Höhepunkt der diesjäh= 
rigen Passionsmusiken. Gebhards Werk ist der Tra= 
dition verpflichtet; das Vorbild der alten Meister in= 
spiriert den Komponisten und läßt ihn neue, frucht= 
bare Ansatzpunkte gewinnen. 


Eine Erstaufführung im letzten Volkskonzert des 
Fränkischen Landesorchesters im Opernhaus: die 
„Burleske Suite“ des aus Leipzig stammenden, jetzt in 
Nürnberg lebenden Karl Thieme. Differenzierte 
Rhythmen, thematische Kombinationen und nuancen= 
reiche Orchesterfarben bestimmen den Charakter des 
1947 entstandenen Werkes. 

Schließlich seien die Ars=nova=Veranstaltungen er= 
wähnt, die der Arbeitskreis für Neue Musik zusam= 
men mit dem Studio Nürnberg des Bayerischen Rund= 
funks durchführt. In den Programmen kommen neben 
den „Klassikern“ der Moderne stets auch wenig 
bekannte Zeitgenossen zu Wort. Hochqualifizierte 
Solisten wirken bei dieser anspruchsvollen Veranstal= 


tungsreihe mit. Rudolf Stödel 
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Türg-Baur-Uraufführung 


Der Düsseldorfer Jürg Baur, der in seiner Heimatstadt 
als Kirchenmusiker, als Pädagoge am Robert-Schu= 
mann-Konservatorium und als Komponist wirkt, ist mit 
dem Schumann-Preis der Landeshauptstadt Nord= 
rhein-Westfalens ausgezeichnet worden. Wenige Tage 
darauf wurde in dem der Kammermusik gewidmeten 
Abonnements-Zyklus, der parallel zu den städtischen 
Sinfoniekonzerten läuft, eine der letzten Arbeiten 
Baurs uraufgeführt: „Quintetto sereno 1957/58, Musik 
für fünf Bläser“. Das ist, wie der Autor selbst sagt, 
seine „Auseinandersetzung mit der seriellen Musik, 
jener Kompositionsart, die das Zwölfton-Reihen= 
prinzip nicht nur auf den Intervallablauf, sondern auch 
auf Tondauer, Rhythmus und Form überträgt”. Das 
Stück wurde freundlich, ja herzlich aufgenommen, da 
die sechs kurzen Sätze über das Mathematische der 
Erfüllung des Ordnungsprinzips hinaus das Wollen 
und Können deutlich machten, die Methode nicht über 
den musikalischen Gehalt triumphieren zu lassen. 
Man kann sich ohne große Umwege in das Quintett 
für Flöte, Oboe, Klarinette, Waldhorn und Fagott 
einhören, das nicht nach seiner „Konstruktion“ beur= 
teilt werden will, sondern als „heiter=besinnliches 
Spiel mit Motiven, Rhythmen und Klängen”, wie auf 
dem Zettel vermerkt ist. Hans Jürgen Möhring, Wil= 
helm Meyer, Paul Blöcher, Gerhard Burdack und Karl 
Weiß, Solisten des Kölner Rundfunk=Sinfonie=-Orche= 
sters, spielten es vorzüglich (zwischen Sonaten von 
Malipiero und Milhaud) und wurden dafür mit dem 
Komponisten gebührend bedankt. G. Sch. 


Neue Werke aus der Slowakei 


Das Musikleben in der Slowakei hatte einige bedeu= 
tende Musikpremieren zu verzeichnen; den größten 
Anteil verzeichnete diejüngere Komponistengeneration. 
In der Zeit von drei Monaten waren zwei bemerkens= 
werte Premieren von Otto Ferenczy zu hören. Dieser 
Komponist ist heute 37 Jahre alt. In der Vergangen- 
heit gehörte er zu den energischen Vorkämpfern der 
musikalischen Moderne. Er korrespondierte mit Hinde- 
mith, und mit seinen ersten Versuchen brachte er in 
die Slowakei eine Reihe europäischer Eroberungen. 
Später änderte er seine Kompositionsart und schrieb 
einige Stücke, die national gestimmt sind, wo er haupt= 
sächlich die slowakischen Elemente verwendete. Die 
neuesten Kompositionen von Ferenczy, Elegie für 
5 Bläser und Streichorchester und das Capriccio für 
Klavier und Orchester, bedeuten wiederum einen Stil- 
bruch. In ihrem Ausdruck erinnern sie an einigen 
Stellen an den Stil Strawinskys, auch wenn man von 
keiner epigonenhaften Abhängigkeit sprechen kann. 
Unsere Öffentlichkeit nahm die beiden letzten Werke 
Ferenczys mit Anerkennung auf, und die Kritik hob 
hervor, daß seine instrumentale und persönliche Indi= 
vidualität von besonderem Wert ist. 


Auf bemerkenswerte Weise entwickelt sich der heute 
3ojährige Komponist Jan Zimmer. Er ist nicht nur 
genauestens mit der nationalen Tradition bekannt, 
sondern er weiß auch über das Musikgeschehen in der 
Welt Bescheid. Er ist eine interessante Komponisten= 
erscheinung. Einige Werke schrieb erz.B.in strengem, 
national=realistischem Stil, andere sind von zeit= 
genössischem modernem Denken beeinflußt, und in 
diesen sucht Zimmer seinen neuen Weg. Die besten 
Ergebnisse erzielte er in jenen Werken, wo er ver- 
standesgemäß die nationale Tradition mit dem mo= 
dernen musikalischen Denken verbindet. Diese Syn= 
these gelang ihm einstweilen am besten in der 
I. Symphonie, die wir vor einigen Monaten hörten. 


Der dritte Komponist der jüngeren Generation ist Ilia 
Zelienka. Schon während seiner Studien an der Musik= 
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akademie in Bratislava (Preßburg) stand er unter dem 
Einfluß seines Lehrers Jan Cikker. Wie eine ganze 
Reihe junger Komponisten liebt auch er Prokofieff, 
vor allem Prokofieffs Hang zur Humoreske und Gro= 
teske. Sein Schaffen wird jedoch nicht überall gleich 
positiv aufgenommen. Einige der älteren Komponisten 
und Kritiker werten Zelienkas Experimentieren nicht. 
Doch auch diese überzeugte er mit seiner I: Symphonie, 
die vom Standpunkt der dramatischen Spannung und 
des dramatischen Impetus in der slowakischen Musik 
nicht ihresgleichen hat. Diese drei Komponisten reprä= 
sentieren heute am besten die junge slowakische 
Komponistengeneration und reihen sich den an= 
erkannten Komponisten Moyzes, Suchon, Cikker, 
Kardo$, O&enä$, Jurovsky und anderen an. Die slo= 
wakische Musik wirkt auch im Ausland vor allem 
dadurch, daß sie viele nationale Eigentümlichkeiten 
zur Geltung bringt und so ein interessantes melodisch= 
harmonisches Ergebnis erzielt. Zdenek Novacek 


Bachpflege in Mühlhausen (Thür.) 


Zum dritten Male während seines über zehnjährigen 
Wirkens führte KMD Heinz Sawade mit dem von 
ihm geleiteten Bachchor, dem Kinderchor, dem Kultur= 
orchester sowie den Solisten Erna Lehmann (Sopran), 
Anneliese Burmeister (Alt), Hans Decker (Tenor), 
Harro Luhn (Baß), Dietrich Kallensee (Baß), Erich 
Förster (Violine), Gerd Wiethaus (Flöte), Klaus Früh- 
brodt (Oboe), Willy Kirchner (Violoncello), Kurt 
Ackermann (Violoncello) und Gertrud Sawade (Cem= 
balo) die Matthäus-Passion von Bach in der bis auf 
den letzten Platz gefüllten Nikolaikirche auf. Man 
muß es Heinz Sawade danken, daß er auch diese Auf= 
führung wieder zu einem Höhepunkt werden ließ. Der 
Dank der Zuhörer konnte kaum besser zum Ausdruck 
gebracht werden als durch das minutenlange ergrif= 
fene Schweigen nach Verklingen des Schlußchors. 

F. Wilh. Lucks 


Corveyer Musikwoche 


Im Kaisersaal des Schlosses Corvey führte die Stadt 
Höxter (Weser) ihre 4. Musikwoche überaus erfolg= 
reich durch. Die Verlegung in den Monat Juni, der 
als ständiger Termin bleiben soll, hat sich als sehr 
günstig erwiesen, ebenso wie die Wahl neuer Formen 
und Künstler mit Namen von Rang. Besucher aus 
Westdeutschland, Südtirol und Holland zeigten be= 
reits ihr großes Interesse an dieser traditionellen 
Veranstaltungsreihe. 


Das Eröffnungskonzert bestritt das Collegium in= 
strumentale (mit Professor Winschermann, Oboe, 
Irmgard Lechner, Cembalo, Professor Münch=Holland, 
Violoncello usw.) des benachbarten Detmold. Kam=s 
mersänger Karl Schmitt=Walter überzeugte mit seiner 
Liedkunst, von Fritz Emonts (Hagen) am Flügel be= 
gleitet. In: einem Klavierabend von bestechendem 
Format glänzte der Schweizer Pianist Karl Engel (z. Z. 
Hannover). Im würdigen Ausklang brachte das 
Westdeutsche Kammer-Quartett (mit GMD Otto 
Volkmann am Flügel) u. a. die Wilhelm=Busch=Kan= 
tate von Erich Sehlbach zur Aufführung. Der litera- 
tische Abend war (mit Felizitas Barg, Hamburg) der 
großen deutschen, westfälischen Dichterin Annette 
von Droste-Hülshoff eingeräumt worden. 


Die Schirmherrschaft durch Regierungspräsident Dr. 
Galle, die Förderung durch das Kultusministerium 
des Landes Nordrhein-Westfalen und durch den 
Landschaftsverband Westfalen-Lippe dürften es der 
Stadt Höxter auch weiterhin ermöglichen, die frühere 
Benediktinerabtei Corvey als neuen geistigen Mittel» 
punkt auszubauen. Ga. 


Musizierende Jugend in Griechenland 


Eine Einladung der erst vor geraumer Zeit in Athen 
errichteten Zweigstelle des Münchner Goethe-Instituts 
— es wirkt im Sinne des-deutsch=griechischen Kultur- 
austausches — gab Anlaß zu einer Konzert= und 
Studienreise des Garmisch-Partenkirchener Jugend= 
Kammerorchesters, das etwa zwanzig spielfreudige 
junge Geigenbauer aus Mittenwald und instrumental 
begabte Gymnasiasten vereinigt. In jeder Beziehung 
wohl vorbereitet von seinem Begründer und Leiter, 
Prof. Alexander Blennow, der fast zwei Jahrzehnte 
„hindurch als Musikpädagoge in Griechenland gewirkt 
hat, begab es sich auf die Reise. Dank der sprich= 
wörtlichen Gastfreundschaft, die dort herrscht, hätte 
schon der Empfang nicht herzlicher sein können. 
Überall, wo das Orchester auftrat, wurde es zum 
Tagesgespräch. Die Zuhörer nahmen das aus Werken 
klassischer Meister farbig zusammengestellte Pro= 
gramm geradezu enthusiastisch auf, und auch die 
Presse war des Lobes voll über die Leistungen der 
jugendlichen Musikanten. Sie wurden mit Einladungen 
überschüttet, in Saloniki auch vom deutschen Konsul 
und in Athen vom griechischen Kammerchor empfan- 
gen, wobei auch der Kulturattache der dortigen Bot- 
schaft zugegen war. Rasch hatte zumal die Jugend 
zueinander gefunden. Manch freundschaftliches Band 
mag auf den gemeinsam unternommenen Fahrten zu 
den antiken Stätten noch enger geknüpft worden sein. 


Jürgen Völckers 


Bozener Konzertleben 


Wie immer begann der Bozener Konzertverein die 
Saison mit einem festlichen Konzert. Dazu.wurde das 
Quartetto Italiano verpflichtet, welches das Mozart= 
Quartett d-Moll (KV. 421), das Prokofieff-Quartett 
Nr. 2 und als Ausklang das C=Dur=-Quartett von 
Schubert in gewohnter Vollkommenheit vortrug. So= 
dann war das Triester Trio zu Gast und spielte die 
14 Variationen von Beethoven, eine unbedeutende 
Komposition des Triestiners -Giulio Viozzi, dem En= 
semble gewidmet, und das Schubert-Opus 99 in B=Dur. 
Im dritten Vereinskonzert stellte sich der französische 
Cellist Andre Navarra vor. Von der Pianistin Jacque= 
line Dussol begleitet, brachte er die G=Dur-Sonate 
von Jean Baptiste Preval, eine Auswahl aus Schu= 
manns Stücken im Volkston, die Cello-Sonate von 
Prokofieff und jene von Debussy. Einen seltenen 
Kunstgenuß bereitete sodann die Wiener Konzert= 
hausgesellschaft mit sechs Künstlern, welche die selten 
gehörten Werke von Brahms, das Quintett op. 111, 
das Sextett op. 18 und als Zugabe den herrlichen 
langsamen Satz aus dem Quintett op. 88 mit hoher 
Klangkultur und vitaler Musikalität vortrugen. 


Zur alljährlichen Totengedenkfeier an Allerseelen, die 
der Bozener Chorverein stets in der Pfarrkirche hält, 
wurde „Ein deutsches Requiem” von Brahms aufge= 
führt. Mitwirkende waren Gertrud Schulz, Linz, Wal- 
ter Raninger, Salzburg, die beiden Domchöre Bozen 
und Brixen und ein aus Konservatoriumskräften und 
Dilettanten zusammengesetztes Orchester. Die Leitung 
hatte Chordirektor Rudolf Oberpertinger. Das Werk 
war seit 30 Jahren nicht mehr aufgeführt worden und 
hinterließ bei den sehr zahlreichen Besuchern einen 
tiefen Eindruck. 

Die Cäcilienfeier des Grieser Stiftspfarrchores und des 
Kammerchores „Leonhard Lechner” unter Leitung von 
P. Dr. Oswald Jaeggi OSB erhielt ihre besondere 
Note durch die Mitwirkung des Wiener Orgelkünst= 
lers und Komponisten Prof. Anton Heiller, der Werke 
von Kerll und David spielte und eine kunstvoll auf= 
gebaute Improvisation über ein vorgelegtes Thema 
ausführte. Von ihm sangen die beiden vereinigten 


Chöre die Motette „Memorare”, ferner Motetten von 
Pfiffner und David sowie den -ı12. Psalm von L. 
Lechner. 


Zu erwähnen wäre noch die Aufführung der e=-Moll- 
Messe von Bruckner in der Bozener Pfarrkirche an- 
läßlich der Bozener internationalen Mustermesse am 
29. September, am gleichen Tage wie die Uraufführung 
vor 88 Jahren. Ausführende waren wiederum die 
vereinigten Kirchenchöre von Bozen und Brixen unter 
Leitung von Chordirektor Rudolf Oberpertinger. 


Aus demselben Anlaß hatte Chordirektor Prof. Karl 
Koch mit seinem Innsbrucker Chor seine große Messe 
„In medio vitae” in der Bozener Pfarrkirche aufge= 
führt. 

Diese beiden kirchlichen Aufführungen wurden von 
der Bozener Handelskammer finanziert; ihrem kunst- 
sinnigen Präsidenten, Dr. Walter v. Walther, ist es 
zu danken, daß damit eine alte Tradition, die Ver- 


"anstaltung feierlicher Gottesdienste anläßlich der 


Bozener Märkte und Messen, wieder erweckt und 
weitergeführt wird. RO, 


DIE SCHALLPLATTE 


Neuaufnahmen bekannter Meisterwerke 


Die Sechs Brandenburgischen Konzerte von Joh. Se= 
bastian Bach, die Paul Sacher mit dem Basler Kam= 
merorchester auf zwei L=Platten der Philips (S 04036/7 
L) eingespielt hat, sind in der musikalischen Wieder- 
gabe sorgfältig durchdacht und stellen insgesamt eine 
stilistisch klare Leistung dar. Aufnahmetechnisch sind 
kaum Einwände zu machen. Im übrigen: mangelnde 
Spannung im ersten Konzert, gelungene freie Cem- 
balokadenz im dritten. 


RCA hat Joh. Sebastian Bachs Sonate Nr. 2 a=Moll 
(BWV 1003) und die Partita Nr. 3 E-Dur (BWV 1006) 
für Violine solo von Jascha Heifetz auf eine LP (LM— 
2115) nehmen lassen. Bestechende Perfektion verbin= 
det sich mit plastischem HI-FI-Klang zu einer über= 
ragenden Wiedergabe. 


Die Sechs Orchesterkonzerte op. 3 von Georg Fried- 
rich Händel interpretiert Felix Prohaska mit dem 
Orchester der Wiener Staatsoper auf einer LP der 
Amadeo Vanguard (AVRS 6044). Der allzu gefühls= 
betonten Wiedergabe fehlt es an innerer Kraft, auch 
erreicht die technische Qualität der Aufnahme nicht 
ganz den zur Zeit möglichen Stand. 


Die Trio-Sonate E-Dur für 2 Violinen und B.c. von 
Georg Benda spielen David und Igor Oistrach auf 
einer 17=cm=-Grammophon=LP (30294 EPL, M 45, 
HI-FI). Der Generalbaßpart dieser geigerisch sehr 
schönen Wiedergabe wurde leider dem Klavier (Wla= 
dimir Yampolsky) übertragen; dadurch erfüllt die 
technisch gutgelungene Aufnahme nicht die stilisti= 
schen Forderungen. 

Im Bertelsmann-Schallplattenring (Best.-Nr. 7063) 
schätzenswert kombiniert: Joseph Haydns Konzert Es= 
Dur für Trompete und Orchester (Solist: Georges Esk= 
dale) und das Konzert D-Dur für Cembalo und Or= 
chester (Solistin: Erna Heiller). Beide Werke werden 
vom Orchester der Wiener Staatsoper (Dirigent: Franz 
Litschauer) begleitet. Die Wiedergabe ist in jedem 
Fall spannend und energiegeladen; die technische 
Qualität steht über dem Durchschnitt. 

Drei Divertimenti D-Dur (KV 136), B-Dur (KV 137), 
F-Dur (KV 138) und die Serenata notturna D-Dur 
(KV 239) von W. A. Mozart spielen die Zagreber So= 


Fortsetzung auf Seite 462 
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der rote faden für Schattplattengzeunde 


Herausgeber: Dr. Heinrich Sievers 


KIRCHENMUSIK VON RANG 


Gregorianik 

Messe XI für die re durchs a Jahr 
ür Feste der Seligen Jungfrau j 

ek ae der Abtei = De de Solesmes - Leitung: Dom Joseph Gajard (OSB) 
Decca LX 3119; 18,— DM 
Der lateinische liturgische Gesang der römisch=katholischen Kirche wird nach Papst ze ac 
als Gregorianischer Gesang bezeichnet. Die Melodien, die mit dem Text eine innige Verbin - 
eingehen, entbehren der instrumentalen Begleitung. Die vorliegende LP darf als hervorragendes 
Beispiel der Gesangspraxis im französischen Kloster Solesmes gelten, das in der Choralpflege er 
bevorzugte Rolle spielt. Wiedergabe trotz der uns Deutschen ungewohnten Konsonantenaussprache 
vorbildlich. Technisch befriedigend. 


Ecole de Notre-Dame 


Organum duplum: Judaea et Jerusalem (Leoninus) er 

2 Moteti: O mitissima Virgo Maria — Virgo virginum — Anima mea — Descendi in hortum meum 
Pro Musica Antiqua - Dirigent: Safford Cape 

Archiv=-Produktion der D.G.G.; = 37140 EPA; g,— DM 


Musikalisch und aufnahmetechnisch einwandfrei bewältigte Beispiele ‚aus der Zeit der frühen 
Mehrstimmigkeit. Organum-Praxis. Gebrauchsmusik aus der Gotik. Die klanglich aufs äußerste 
ausgesparte Besetzung bietet eine gute Diskussionsgrundlage zum Problem der Aufführungspraxis 
mittelalterlicher Kompositionen. 


Guillaume de Machaut 


Messe de Notre-Dame (Fassung Guillaume de Van) 

Ensemble vocal et instrumental - Dirigent: Roger Blanchard 

Telefunken LB 6170; 18,— DM 

Etwa um 1360 komponiert, stellt diese instrumental reich ausgestattete Messe, die ein typisches 
Beispiel französischer Satzkunst ist, einen imponierenden Höhepunkt in der Entwicklung der mehr= 
stimmigen Vokalmusik dar. Die Interpretation neigt zu dynamischen Forcierungen, bietet aber in 


ihrer sensiblen Behandlung der Klangeigenarten einen reizvollen Einblick in die hochmittelalterliche 
Musizierkunst. 


Guillaume Dufay 


Drei geistliche Gesänge 

Canzone sacra: Vergine bella. Hymne: Vexilla regis. Antienne: Alma Redemptoris Mater 
Pro Musica Antiqua - Dirigent: Safford Cape 

Archiv-Produktion der D.G.G.; 45 = 37057 EPA; 9g,— DM 


Aus der Frühzeit der Niederländischen Schulen, deren Leistung für die Verfeinerung der Choral 
polyphonie im 15. Jahrhundert maßgebend wurde. Sorgfältige Interpretation. Eine Diskant- und 
zwei Tenorfideln geben den instrumentalen Untergrund für den textsingenden Alt. „Vexilla regis” 
ist mit Alt, Tenor und Baß rein vokal besetzt. 


Heinrich Isaac 


Proprium Missae in Dominica Laetare aus „Choralis Constantinus I“ 

Introitus: Laetare Hierusalem. Tractus: Qui confidunt. Communio: Hierusalem quae aedificatur 
Aachener Domchor - Dirigent: Theodor B. Rehmann £ 
Archiv=Produktion der D.G.G.; 45 = 37094 EPA; 9,— DM 


Die dem Sonntag Laetare bestimmten Eigengesänge der Messe haben in der Chorkomposition 


Isaacs stimmlich ausgeglichene und dynamisch klare Gestalt gewonnen. Vorzügliche Interpretation, 
die auch aufnahmetechnisch gut ist. 


Geistliche (und weltliche) Gesänge der Renaissance 


J. Ockeghem: Kyrie et Gloria (aus der Missa sine nomine). G. Dufay: Ave Maria. J. Obrect: 
Parce Domine. J. des Pr&s: Ave Maria. 


Der Niederländische Kammerchor - Dirigent: Felix de Nobel 
Philips N 00678 R; 12,— DM 
Eine vorzügliche Zusammenstellung niederländischer Herkunft, Kirchliche Gebrauchsmusik des 


15. Jahrhunderts. Nur die Vorderseite der Platte enthält geistliche Gesänge. Stilistisch gut. Aufs 
nahmetechnisch sehr gut. 
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Giovanni Pierluigi da Palestrina 


Missa Papae Marcelli - Missa brevis : Missa ad fugam 
Der Niederländische Kammerchor - Dirigent: Felix de Nobel 
Philips (Monumenta Italicae Musicae) A 00272 L; 24,— DM 


Die entwicklungsgeschichtlich aufschlußreichen Werke sind dem „Missarum liber secundus” (1567) 
entnommen. Die Wiedergabe ist musikalisch wie technisch tadellos. 


Heinrich Schütz 


Ich bin ein rechter Weinstock (1648) - Das ist je gewißlich wahr (1648) 

Westfälische Kantorei. Arno Schönstedt (Positiv), Heiner Spicker (Gambe), Johannes Koch (Kontra= 
baß=-Gambe) - Dirigent: Wilhelm Ehmann 

Capella T 71674 F (45 U); 7,50 DM 

Zwei sechsstimmige Motetten des Großmeisters evangelischer Kirchenmusik. Stilkundig aus der 
Bedeutung des Textes interpretiert. Klanglich reizvoll. Aufnahmetechnisch gut. 


Heinrich Schütz 


„Jubilate deo omnis terra” für Baß, 2 Blockflöten und B. c. 

„Hütet euch“ für Baß, 2 Violinen und B.c. (Symph. sacrae) 

Paul Gümmer, Baß; Ilse Grobecker, Rosemarie Lahrs (Barock-Violinen); Ferd. Conrad, H.-W. Kö- 
neke (Blockfl.); A. Schönstedt (Positiv); J. Koch (Gambe u. Kontrabaß-Gambe) 

Capella T 71679 E (45 U); 7,50 DM 

Musikalisch überzeugende, technisch einwandfreie Wiedergabe in guter Beobachtung der deklama- 
torischen Elemente. 


Jan Pieterszon Sweelinck 
Ne veuilles pas, ö Sire - Jaime mon Dieu : A toy, ö Dieu 
Vocaal Ensemble (N.C.R.V.) Hilversum - Dirigent: Marinus Voorberg 
Capella T 71881 F (45 U); 7,50 DM 
4= bis 5stimmige Psalmmotetten des großen frühbarocken Amsterdamer Organisten, der sich hier 


der venezianischen Praxis der Meister von San Marco anschließt. Sorgsame Wiedergabe, die auch 
aufnahmetechnisch gut ist. 


Dietrich Buxtehude 
Vier geistliche Chorwerke: Fürwahr! Er trug unsere Krankheit - Nimm von uns, Herr! : Herzlich 
lieb hab ich dich - Magnifikat 5 
Horst Günter, Bariton. Der Norddeutsche Singkreis. Instrumentalensemble der Archiv-Produktion. 
Dirigent: Gottfried Wolters 
Archiv=Produktion der D.G.G. 14082 APM; 24,— DM 


Klanglich reizvolle Chorwerke des bedeutendsten Vorläufers Joh. Sebastian Bachs. Dynamisch aus= 
geglichen, stilistisch klar. Gute technische Qualität. 


Jean-Baptiste Lully 


Te Deum 

Claudine Collart, Sopran; M. Th. Cahn, Alt; G. Friedmann, Tenor; G. Abdoun, Baß; A. Geoffroy 
de Chaume, Orgel. Ensemble Vocal de Paris; Orchestre de la Societe de Musique de Chambre 
Paris - Dirigent: Pierre Capdevielle 

Telefunken LB 6112; 18,— DM 

Typisches Beispiel repräsentativer französischer Kirchenmusik aus dem Kreise um Ludwig XIV. 
Pathetisch, klangvoll. Aufnahmetechnisch vollauf befriedigend. 


Giovanni B. Pergolesi 


„Salve Regina“ für Sopran und Orchester - „Stabat Mater” für Sopran, Alt und Orchester 

Bruna Rizolli, Sopran; Claudia Carbi, Alt. Kammerorchester und Frauenchor des Teatro Co= 
munale, Florenz - Dirigent: Francesco Molinari-Pradelli 

Philips (Monumenta Italicae Musicae) A 00446 L; 24,— DM 

Italienische Kirchenmusik im neapolitanischen Stil des 18. Jahrhunderts. Prächtige Wiedergabe, 
vollendeter Belcanto. Statt des Frauenchors sind Knabenstimmen vorzuziehen. 


Johann Sebastian Bach 


Der Geist hilft unsrer Schwachheit auf (BWV 226) : Jesu, meine Freude (BWV 227) 
Thomanerchor Leipzig - Dirigent: Günther Ramin 
Archiv-Produktion der D.G.G. 1300 AP; 17,— DM 


Zwei der bekanntesten und von den Thomanern am besten interpretierten Bach-Motetten, die 
Ramins Aufführungsstil in der Behandlung der Tempi und der dynamischen Werte deutlich machen. 
Technisch gut. Dokumentarwert. 


Im nächsten Heft: Komponisten als Interpreten. 
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listen unter Antonio Janigro auf einer LP des Bertels= 
mann-Schallplattenringes (Best.-Nr. 7065). Die be= 
schwingte Interpretation betont das virtuose Element, 
ohne dabei die Werte mozartischer Musik zu über= 
sehen. Aufnahmetechnisch gut. 


In der Archiv=Produktion der Deutschen Grammophon 
erschienen auf der LP 14 062 APM von W. A. Mozart 
die folgenden Klavierwerke zu vier Händen: Sonate 
F-Dur (KV 497), Andante mit 5 Variationen G=Dur 
(KV 501), Adagio und Allegro für eine Orgelwalze 
f-Moll (KV 594). Wiedergabe: Lilly Berger und Fritz 
Neumeyer. Der historische Flügel aus Mozarts Ge= 
burtshaus erweist sich klanglich als interessantes 
Medium. Gute Einführung von Ernst Fritz Schmid. 


Mozarts letzte Sinfonien g-Moll (KV 550) und C-Dur 
(KV 551, „Jupiter“) erklingen unter Fritz Reiner, der 
das Chikagoer Symphonie=Orchester leitet, virtuos, 
klangdifferenziert und rhythmisch akzentuiert. Die 
Tempi sind reichlich überzogen, darunter leidet der 
Gesamteindruck. Der zu grobe Klirrfaktor beeinträch= 
tigt die Feinheiten der Partitur. RCA, LM — 2114. 


Beethovens Klavierkonzert Nr. 1 C-Dur formt sich in 
bestem Einvernehmen zwischen dem Solisten Artur 
Rubinstein und dem Orchestra Symphony of Air (Lei= 
"tung: Joseph Krips) zu einer gerundeten, musikalisch 
vollkommen überzeügenden Leistung, die auch auf- 
nahmetechnisch höchsten Ansprüchen genügt. RCA, 
LM— 2120. 


Mit einer musikalisch wie technisch gleichermaßen 
imponierenden Neuaufnahme von Beethovens Violin= 
konzert D-Dur hat Philips (L 00434 L) einen weiteren 
erfolgreichen Schritt zur Qualitätssteigerung ihres 
Repertoires unternommen. Solist ist Arthur Grumiaux; 
klanglich ausgezeichnet das Concertgebouw=Orchester 
Amsterdam (E. van Beinum). Die Plattentasche ent= 
hält eine vorzügliche Analyse. 


Mendelssohns Violinkonzert e=Moll mit David Oistrach 
und dem Philadelphia Orchestra (Eugene Ormandy) 
erschien auf einer 25=cm=LP der Philips (G 05 602 R). 
Schade, daß die musikalisch hervorragende Aufnahme 
durch den Seitenwechsel vor dem Andante gestört 
wird. Das herübergebundene h des ı. Fagotts mußte 
getrennt werden. 


Das Konzert für Violoncello und Orchester h=moll 
von Anton Dvorak spielte Pablo Casals im April 1937 
in Prag auf Platten. Diese bedeutende Aufnahme 
wurde in der Reihe Les Gravures illustres der in 
Deutschland durch Electrola vertretenen La voix de 
son maitre auf eine LP übertragen. Die klangliche 
Qualität der Überspielung ist vorzüglich. Auch der 
Orchesterpart, den die Tschechische Philharmonie 
unter George Szell besorgte, hat nichts von seiner ur= 
sprünglichen Lebendigkeit eingebüßt. (COLH 30). 
Analyse in französischer Sprache. 


Musikalisch bestechend: die Interpretation des Kla= 
vierkonzertes Nr. ı fis=Moll, op. 1, von Serge Rach= 
maninoff. Solist ist Svjatoslav Richter, den das Radio- 
Symphonie=Orchester der UdSSR (Dirigent: Kurt 
Sanderling) begleitet. Decca LW 50 068. 


Einen guten Einblick in Igor Strawinskys mittlere 
Schaffensperiode gibt eine musikalisch und technisch 
durchaus befriedigende LP des Europäischen Phono- 
klubs Stuttgart (Best.-Nr. 1071). Sie enthält das 
Violinkonzert (Ivory Gitlis, Violine; Orchestre des Con= 
certs Colonne, Paris, Dirigent Harold Byrns), das Duo 
eoncertant für Violine und Klavier (Ivry Gitlis und 
Charlotte Zelka) und die Ballettmusik „Jeu de cartes” 
(Bamberger Symphoniker unter Heinrich Hollreiser). 


Die von Pierre Monteux musikalisch geleitete Neuauf- 
nahme der Partitur des Petruschka-Balletts und der 
Orchestersuite aus dem Feuervogel zeichnet sich durch 
Zuverlässigkeit der Interpretation, intensive Klang= 
wirkung und technisch vorzügliche Einspielung aus. 
Die LP erschien bei RCA unter der Nummer LM 2113. 
Eine kleine 17-cm-LP (45 U) mit Stücken von Darius 
Milhaud legt die Deutsche Grammophon vor. Sie heißt: 
Quatre Visages (1946) und charakterisiert La Cali= 
fornienne, The Wisconsonian, La Bruxelloise und La 
Parisienne. Entzückend die Wiedergabe durch Michael 
Mann (Viola) und Dika Newlin (Klavier). 30 295 EPL. 

Heinrich Sievers 


UNSERE NOTENBEILAGE 


Klavierstücke des jungen Mozart 


Mozart legte auf seiner Englandreise im Jahre 1764 
ein Notenbuch an, in das er 43 kleine Stücke schrieb. 
Dieses „Londoner Skizzenbuch” ist durch einen glück= 
lichen Zufall erhalten geblieben. Die Sammlung ist 
aufschlußreich für die Entwicklung des genialen Kna= 
ben: es finden sich bereits eigenwillige Züge, die auf 
den späteren Meister hindeuten. Das Andante, das 
wir für unsere Notenbeilage ausgewählt haben, ist 
diesem Notenbuch entnommen. Die beiden Menuette 
stammen aus dem „Notenbuch für Nannerl“, das Leo= 
pold Mozart für seine Tochter anlegte. Diese Samm= 
lung war auch der erste Übungsstoff für den jüngeren 
Bruder Wolfgang, der die leergelassenen Seiten für 
eigene Kompositionen verwendete. 


In den Neuausgaben der beiden Sammlungen mit 
Zeugnissen aus dem frühesten Schaffen Mozarts 
wurde der Originaltext gewahrt. Der Herausgeber hat 
lediglich einige durch kleineren Druck kenntlich ge= 
machte Spielhilfen hinzugefügt. 


LESER SCHREIBEN 


In der April-Nummer der „NZ für Musik“ fand ich 
auf Seite 235/6 die sehr interessante, wenn auch höchst 
beklagenswerte Einsendung über das Schicksal ver= 
schiedener unersetzlicher Wagner-Handschriften, vor 
allem über den Verlust der Originalpartituren einiger 
seiner bedeutendsten Werke. In diesem Artikel wird 
ein Brief Wieland Wagners zitiert (an einen Mit= 
arbeiter der Zeitung „Die Welt”), dessen Ton und 
Inhalt nicht unwidersprochen bleiben sollten. 


Er spricht darin von einem „wirklichen Verbrechen” 
seiner Großmutter Cosima Wagner, weil sie Nietzsche= 
Briefe vernichtet hätte. Abgesehen davon, daß es im 
freien Willen jedes Menschen liegt, Briefe zu ver= 
nichten, die nach seiner Meinung andere Leute nichts 
angehen, ist es doch wohl zu weit gegangen, daraus 
ein „wirkliches Verbrechen“ zu konstruieren. Wir 
fragen uns da doch unwillkürlich, ob das, was Wie= 
land Wagner seit 1951 in Bayreuth an Wagners 
Werken geschehen ließ und wofür er zum größten 


Goldklang-Blockflöten 


in Ton und Ansprache immer hervorragend. 
Nachweis von Fachgeschäften durch Heinrich Gill, Bubenreuth bei Erlangen 
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Teil selbst die Verantwortung trägt — nämlich die 
fast gänzliche Ausrottung der Visionen und der beson- 
deren szenischen Vorschriften des Meisters —,nichtein 
viel größeres Verbrechen genannt werden muß? 


Die von ihm ebenfalls dort zitierte Vernichtung der 
Korrespondenz Wagners mit Cosima durch Eva 
Chamberlain war (wenn sie überhaupt stattgefunden 
hat!) nichts anderes, als eine menschlich begreifliche 
Reaktion auf die Preisgabe Bayreuths an den Natio- 
nalsozialismus mit der Zustimmung ihrer Schwägerin 
Winifred Wagner. Eva Chamberlain, als leibliche 
Tochter Richard Wagners, sah hierin den Keim einer 
“ kommenden völligen Vernichtung des Festspielgedan= 
kens ihres Vaters. Aus diesen Erwägungen hat sie 
auch das Tagebuch ihrer Mutter Cosima, welches in 
dem Brief ebenfalls erwähnt wird, dem Zugriff be- 
rufener und unberufener Personen entzogen und in 
Sicherheit gebracht. Daß diese letztgenannten, wert= 
vollen Dokumente noch für lange Jahre unzugänglich 
gemacht wurden, bezeichnet man heute in Wahnfried 
‚als „lächerliche Geheimniskrämerei”, und Eva Cham= 
berlain wird gar einer „widerrechtlichen Entnahme“ 
dieses Tagebuches beschuldigt, die Tochter Richard 
Wagners wird also eines Diebstahls bezichtigt. Ein 
solcher müßte wohl doch zunächst juristisch nach= 
gewiesen werden — ich erinnere mich hierbei an einen 
vor längeren Jahren stattgefundenen Prozeß, in 
welchem es um die Herausgabe des Tagebuches ging, 
der aber durch das Gericht zugunsten der ferneren 
Geheimhaltung des Manuskriptes entschieden wurde. 
Ich bezweifle auch die Angabe, daß mit der Veröf- 
fentlichung des Westernhagen=Buches jetzt „alle Do- 
kumente von Interesse“ bekanntgegeben worden 
seien. 


Wie dem auch sei — aus allem geht hervor, daß wir 
diese Dinge wohl von zwei verschiedenen Seiten be= 
trachten können! Adolf Zinsstag 


CHRONIK der »NZ für Musik« 


Aachens „Dirigentenwettstreit” 


Der „Dirigentenwettstreit” um die Nachfolgeschaft 
für Sawallisch in Aachen ist in seinen bis zur Leiden- 
schaftlichkeit geführten Meinungsäußerungen nicht 
allein ein Merkmal der theater- und musikfreudigen 
Stadt der großen Dirigententradition, sondern auch 
ein soziologisches Symptom. Auf den Wogen des Für 
und Wider von Fachleuten, Musikfreunden, Musikern 
und Stadtvätern wurden zwei Bewerber — unter sieb= 
zig „übriggebliebenen“ — in den letzten Wochen von 
der Masse Gunst auf- und abgetragen: Berislaw 
Klobucar, z4jährig, Jugoslawe, als Kapellmeister an 
der Wiener Staatsoper tätig, und Hans Walter 
Kämpfel, 33 Jahre, Münchener, musikalischer Leiter 
der Zürcher Oper. Die Sonderkommission zur Ent= 
deckung eines Nachfolgers für Wolfgang Sawallisch, 
der Musik- und Theaterausschuß der Stadt und 
schließlich der Rat haben sich für Kämpfel entschieden. 
Diese entledigten sich der Aufgabe insofern mit Erfolg, 
als man den „Geheimtip” Kämpfel — der ein Studien= 
kollege Sawallischs ist — nach einem ansprechenden 
Konzert und einem sensationellen Erfolg mit den 
„Meistersingern“ als Prüfungsaufgaben, entgegen der 
Meinung vieler Fachleute, Klobucar sei wohl der Ge- 
eignetere für den Posten eines Generalmusikdirek= 
tors, in drei entscheidenden Geheimsitzungen als 
neuen Mann durchbrachte, obwohl die „Partei Klo= 
bucar” gewichtige Wortführer ins Feld geführt hatte. 


Das Städtische, Orchester hatte in einem internen, 
fachlichen Test ebenfalls Klobucar vorne. Hans Wal- 


ter Kämpfel gehört mit 33 Jahren dem jüngsten 
Nachwuchs der deutschen Generalmusikdirektoren- 
Laufbahn an. Er studierte an der Akademie für Ton= 
kunst in München, Klavier bei Rosl Schmid, Dirigieren 
bei Rosbaud und Komposition bei Haas, spielt Orgel, 
Violine, Bratsche, Horn, Trompete und Klavier. Die 
Stationen seiner bisherigen Laufbahn sind: Solo= 
tepetitor an der Bayrischen Staatsoper München, 
Opernkapellmeister an den Städtischen Bühnen Gel: 
senkirchen, gastweise bei den Orchestern Bochum, 
Duisburg, Recklinghausen, Essen, Hamm und bei der 
Nordwestdeutschen Philharmonie. Von 1955 bis 1957 
war er Chefdirigent bei den Städtischen Bühnen 
Augsburg und Leiter der Symphoniekonzerte, ferner 
Gastdirigent bei den Münchener Festspielen. Seit 1957 
ist er musikalischer Leiter der Zürcher Oper. 


Aachen hat gewählt. Die Kette Busch — Raabe — van 
Kempen — Karajan — Sawallisch soll nicht abreißen. 
Kämpfel ist ihr letztes Glied, eingefügt unter stärk= 
ster Anteilnahme einer Stadt, die zwischen den Nach= 
barländern des Westens auch im Musikalischen ver= 
pflichtende Brücken zu schlagen hat. 

H. Mänhardt 


Eine unbekannte Handschrift von Schubert 


Die slowakische Musikzeitschrift „Slovenska hudba“” 
brachte in ihrem April=-Heft die interessante Nachricht 
von Ladislav Mokry über die Handschrift des un= 
bekannten gemischten Chors mit Klavierbegleitung 
„Die Allmacht” von Franz Schubert, die im Jahre 1952 
im Archiv der Grafenfamilie Zamoysky im Schlosse 
Brestovany bei Trnova (Slowakei) entdeckt wurde 
und heute im Stadtarchiv in Trnova. aufbewahrt ist. 
Die Komposition hat 17 Seiten, von denen die erste 
mit dem Titel „Die Allmacht. Chor von Ladisl. Pyr= 
ker“ versehen ist. Oben im rechten Eck ist mit der 
Hand Schuberts eingetragen: „Jänner 1826 — Frz. 
Schubert mpia” (i. e. manu propria, eigenhändig). 
Jede Seite enthält zwei Notationssysteme für Sopran, 
Alt, Tenor, Baß, mit der Klavierbegleitung, die letzten 
Seiten blieben unvollendet (Text und Klavierstimme 
fehlen). Bekanntlich hat Schubert denselben Text 
schon im August 1825 in Bad Gastein als ein ein= 
stimmiges Lied vertont. Diesen Text fand er in der 
Gedichtsammlung „Perlen der heiligen Vorzeit” in 
der Bibliothek des Grafen Esterhazy in Zeliezovce 
(Zelesz), wo er als Musiklehrer wirkte; vielleicht mag 
er ihn auch direkt vom Autor bekommen haben, den 
er im Hause Matthäus von Collin im Jahre 1820 
kennenlernte. Das Lied machte auf Beethoven tiefsten 
Eindruck, wie uns Schindler erzählt, und auch Liszt 
hat auf denselben Text eine Komposition für Soli, 
Chor und Orgel verfaßt. Zdenek Vyborny 


wirnotieren 


Zum Gedächtnis 


Der finnische Komponist Armas Jaernefeld starb, 89= 
jährig, am 23. Juni in Stockholm. Er zählte zu der 
Generation nordischer Musiker, deren hervorragend- 
ster Vertreter Sibelius war. Lange Zeit gehörte er 
der Königlichen Oper in Stockholm als Dirigent an. 


In Wien ist im Alter von 85 Jahren der Musikschrift= 
steller und Kritiker Dr. Max Graf verstorben. Er war 
noch Schüler von Bruckner und hat sich in der Zeit 
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der Wiener Moderne mit Mahler und Schönberg einen 
bedeutenden Ruf erworben, den er im hohen Alter 
nach seiner Rückkehr aus der Emigration erneuerte. 


In seiner Geburtsstadt Ravensburg starb am 13. Juli 
an seinem 81. Geburtstag der gefeierte Tenor Karl 
Erb. Als Interpret der Bachschen Evangelisten und als 
Verkünder der Werke Franz Schuberts hatte er Welt= 
geltung erlangt. Zusammen mit seiner Frau Maria 
Ivogün feierte er in den Werken Wagners und Mo= 
zarts unter Bruno Walter an der Münchner Hofoper 
einst wahre Triumphe. Später zog er sich von der 
Bühne zurück und widmete sich ganz dem Lied und 
dem Oratorium. Bis in sein letztes Lebensjahrzehnt 
hinein war er in dieser Gattung unübertroffen. 


Der in Holland seit 1915 lebende und wirkende deut= 
sche Dichter und Impresario Ernst Krauss ist in Am= 
sterdam im Alter von fast 71 Jahren gestorben. In 
40 Jahren hat er in etwa 50 Ländern über 15 000 künst=- 
lerische Veranstaltungen organisiert. Als Dichter hatte 
Krauss hauptsächlich Erfolge mit seinen Gedichten in 
deutscher Sprache. Krauss schrieb auch ein Buch über 
die russische Tänzerin Anna Pawlowa, deren Manager 
er war. 

Am 31. Mai verschied im Alter von 69 Jahren der 
' bekannte Stuttgarter Musikschriftsteller und =kritiker 
Dr. Willy Brandl. Durch seine Anekdotenbändchen 
„Scherzo” (über Komponisten) und „Im Rampenlicht” 
(über das Theaterleben), mehr aber noch durch seine 
Publikationen über Richard Strauss, wurde er weiten 
Kreisen bekannt. Bei einem Stuttgarter Verlag wirkte 
er als Herausgeber der Werke von Conrad Ferdinand 
Meyer und Theodor Fontane. Nach Kriegsende war 
Dr. Brandl ständiger Mitarbeiter der Stuttgarter Zei= 
tung, des Süddeutschen Rundfunks und des Kohl= 
hammer-Verlags. 


In der Nacht zum 14. Juli starb im 63. Lebensjahr der 
Generalintendant der Städtischen Bühnen Augsburg, 
Hans Meißner. Nach einer musikalischen Ausbildung 
in Frankfurt machte er schnell als Regisseur und 
Theaterleiter Karriere. Über Stuttgart und Stettin kam 
er 1933 nach Frankfurt als Generalintendant und 
Leiter der Hochschule für Theater. Sein großes Inter- 
esse am Musiktheater machte ihn zum Wegbereiter 
für Carl Orff und Werner Egk. In Gelsenkirchen, wo= 
hin er nach dem zweiten Weltkrieg ging, erwarb er 
sich große Verdienste um den Aufbau der Oper. Seit 
1953 wirkte Meißner als Generalintendant in Augs= 
urg. 


Festspiele, Wettbewerbe, Tagungen 


Zum 30. Todestag des mährischen Komponisten Leo% 
Janacek am 12. August bereitet die Stadt Brünn 
Janäcek-Festspiele vor, die vom ı2. bis 30. Oktober 
einen Überblick über sein gesamtes Opernschaffen 
vermitteln. Die Oper „Schicksal” kommt dabei am 
25. Oktober zur Uraufführung. 


In Foix (französische Pyrenäen) wurde vom 20. bis 
25. Juli ein Festival Gabriel Faure veranstaltet. Neben 
den Solisten Gerard Souzay, Bariton, Jean Doyen, 
Klavier, wirkten das Loewenguth-Quartett und das 
Orchester von Toulouse mit. 


Zum Todestag Bela Bartöks wird in Budapest, ver- 
anstaltet vom Ungarischen Bartök=Komitee, eine Reihe 
von Gedenkkonzerten durchgeführt. Die Konzerte 
beginnen am 20. September mit dem Solo=-Abend 
Yehudi Menuhins, es folgt ein Orchesterkonzert eben= 
falls mit Yehudi Menuhin als Solisten; das Ungarische 
Staatsorchester wird Janos Ferencsik dirigieren. Ihm 
ist auch die Leitung des Schlußkonzertes am 6. Okto= 
ber anvertraut, bei dem Swatoslaw Richter als Solist 
mitwirkt. Weitere Konzerte dirigieren Eugen Szenkär 
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(Düsseldorf) und Sir Eugen Goossens (London). Als 
Solisten werden genannt: Annie Fischer (Budapest) 
und Andor Eoldes (USA), Klavier, das Juilliard= 
Streichquartett (USA), das Ungarische Staatliche Kon= 
zertorchester, das Symphonie-Orchester des Ungari= 
schen Rundfunks, der Budapester Chor, der Chor des 
Ungarischen Staatlichen Volksensembles, der Staat= 
liche Männerchor und der Chor des Ungarischen Rund- 
funks. Das Programm enthält fast sämtliche Orche- 
sterwerke und Streichquartette Bartöks sowie seine 
drei Klavierkonzerte, sein Violinkonzert und einige 
seiner Chorwerke. Auskünfte erteilt das Ungarische 
Bartök-Komitee, Budapest, VI. Liszt Ferenc ter 8. 


Das erste Deutsche Sibelius-Fest der Deutschen Si= 
belius-Gesellschaft findet am 23. und 24. August d. J. 
in Lübeck statt. Als Mitwirkende sind u. a. Kim Borg 
und der finnische Dirigent Jussi Jalas, ein Schwieger= 
sohn von Sibelius, gewonnen worden. 


Vom 6. bis 8. Juni fanden zum zweiten Male die fest= 
lichen „Sommerlichen Ulmer Musiktage” statt. Dieses 
Podium junger Künstler in Schwaben stellt es sich 
zur Aufgabe, talentierten Nachwuchskräften die Mög= 
lichkeit gemeinsamen Musizierens zu geben. Die Ge= 
samtleitung lag wiederum in Händen von Domchor- 
direktor Peter Alexander Stadtmüller. 


Die Bayreuther Markgräfin Friederike Sofie Wilhel= 
mine von Brandenburg-Bayreuth kam 200 Jahre nach 
ihrem Tode als Opernlibrettistin zu Ehren. Während 
der Fränkischen Festwoche in Bayreuth wurde ihr 
allegorisches Festspiel „Triumph des Lichts“, zu dem 
Andrea Bernasconi die Musik geschrieben hatte, in 
einer neuen Bearbeitung durch die Bayerische Staats= 
oper uraufgeführt. Robert Heger hatte die musika= 
lische Leitung, er fügte auch Stücke von Gluck und 
Rameau in das Werk ein. 


Die Kasseler Musiktage 1958 finden vom 3. bis 6. Ok= 
tober statt; sie werden eröffnet durch den Nord» 
deutschen Singkreis (Gottfried Wolters) mit der 
Wiedergabe des Mörike-Chorliederbuches von Hugo 
Distler. Zu den besonderen Ereignissen gehört die 
erste öffentliche Aufführung des Gesamtwerkes der 
„Lamentatio Jeremiae Prophetae“” von Ernst Krenek 
durch das NCRV=Vocaal Ensemble Hilversum unter 
Marinus Voorberg (mit Einführung durch den Kom= 
ponisten). Die beiden Chöre singen außerdem doppel= 
chörige Werke in der wiederaufgebauten Martins= 
kirche, wo auch zwei Psalmmotetten von Heinrich 
Schütz, die jetzt erst als Schütz-Werke im Hand= 
schriftenbestand der Landesbibliothek Kassel entdeckt 
wurden, zum erstenmal in Kassel erklingen werden; 
eine Bläsergruppe aus Herford wird mit nach Barock= 
modellen neu gebauten Blasinstrumenten mitwirken, 
Die Orchestermusik ist auf der Tagung durch ein 
Studenten- und ein Berufsorchester vertreten: die 
Akademische Orchester-Vereinigung Göttingen (Her- 
mann Fuchs) und das Orchester des Hessischen Rund= 
funks unter GMD Otto Matzerath (Philharmonisches 
Konzert von Hindemith; Klavierkonzert von Distler, 
Solist Franzpeter Goebels; Violinkonzert von Bialas, 
Solist Lukas David, und „Der Feuervogel” von Stra= 
winsky). Friedrich Quest spielt und erläutert Hinde- 
miths Ludus tonalis. Zwei Kammermusikkonzerte 
bringen Musik von ]J. S. Bach u. a. und deutsche, fran= 
zösische und englische Barockmeister, gespielt von Ilse 
Brix=Meinert (Violine), Hans Martin Linde (Barock= 
traversflöte, Blockflöte), Johannes Koch (Viola da 
gamba) und Fritz Neumeyer (Cembalo). Die Gruppe 55 
Hamburg spielt das musikalische Bewegungsspiel „Der 
Eseltreiber von Teramo“ von Herbert Giffei. Das 
Staatstheater Kassel wird sich mit der Premiere der 
Oper „Medea“ von Cherubini an den Kasseler Musik= 
tagen beteiligen. Anregungen für das eigene Musi= 
zieren bringen zwei Arbeitsreferate mit praktischen 
Beispielen: Hans Martin Linde über die Blockflöte 


und Fritz Neumeyer über das Generalbaßspiel. Ein 
Abend wird vorwiegend dem geselligen Zusammen- 
sein, dem Tanz, dem gemeinsamen Singen (Gottfried 
Wolters) und der Vorführung weltlicher Chormusik 
gewidmet sein. Offenes Singen und offenes Tanzen 
runden das Programm ab. 


Vom 13. bis 19. September 1958 veranstaltet Innsbruck 
eine Internationale Orgelwoche, die mit einem Orgel- 
wettbewerb verbunden ist. Zu der Jury des Wett= 
bewerbs gehören die Professoren Alois Forer und 
Anton Heiller (Wien), Gaston Litaize (Paris), Dr. Mi= 
„chael Schneider (Detmold), Pierre Segond (Genf), Dr. 
Luigi Tagliavini (Bologna) und MD Kurt Ratz (Inns- 
bruck) als Vorsitzender. Die Preise sind mit 5000, 
3000 und 1500 Schilling dotiert. Zur Teilnahme be= 
rechtigt sind alle Organisten bis zum 35. Lebensjahr. 


Hans Leygraf, Leiter der Meisterklasse Klavier an der 
Städtischen Akademie für Tonkunst in Darmstadt, 
leitete im Juli einen Schönberg-Kurs anläßlich der 
Tagung des Skandinavischen Musikpädagogenverban= 
des in Kopenhagen. 


Die Erste Internationale Arbeitstagung der öffent= 
lichen Musikbüchereien, durchgeführt von der Inter= 
nationalen Gesellschaft der Musikbibliotheken, findet 
vom 8. bis 11. September in Salzburg statt. 


Volker Wangenheim leitet vom 25. August bis 
10. September den zweiten Internationalen Dirigen- 
tenkurs von Valencia, Spanien, der vom Orquesta 
Clasica de Valencia durchgeführt wird. Er wird assi- 
stiert von Ramon Corell, Dirigent des Orquesta Cla= 
sica de Valencia. 


Die „Accademia Nazionale di Santa Cecilia” in Rom 
führt im Mai 1959 einen Dirigentenwettbewerb und 
1960 einen Komponistenwettbewerb durch. Die Preise 
im Dirigentenwettbewerb sind .mit zwei Millionen 
und eine Million Lire angesetzt; der Sieger wird eines 
der öffentlichen Konzerte der Akademie dirigieren. 
Der erste Preis im Komponistenwettbewerb ist eben= 
falls mit zwei Millionen Lire dotiert; das Werk des 
Siegers wird in einem der Akademie-Konzerte auf- 
geführt werden. Einzelheiten sind zu erfragen beim 
„Segretaria dell’Accademia Nazionale di Santa Ceci= 
lia”, Via Vittoria n. 6, Rom. 


Der diesjährige Wettbewerb der Staatlichen Musik- 
hochschulen der Bundesrepublik einschließlich West- 
berlin fand im Juni in Freiburg statt. Die Fächer waren 
Klavier, Violine und Orgel. Die Klavier-Jury, be= 
stehend aus den Professoren Jarnach (Hamburg), 
Vorsitz, Leopolder (Frankfurt), Schröter (Köln), See-= 
mann (Freiburg) und Wührer (München), vergab den 
1. Preis an den Studierenden Michael Ponti (Frank= 
furt) und den 2. Preis an Peter-Jürgen Hofer (Ham- 
burg). Förderungsprämien erhielten Klaus Bäßler 
(Berlin), Erika Rademacher (Köln) und Gülay Ugu- 
rata (München). Die Violin-Jury, bestehend aus den 
Professoren Davisson (Frankfurt), Vorsitz, Gertler 
(Köln), Stiehler (München), Varga (Detmold) und 
Vegh (Freiburg), beschloß, keinen 1. Preis zu verteilen. 
sondern drei 2. Preise in gleicher Höhe, die den Stu= 
* dierenden Peter Herrmann (Detmold), Johannes Rai= 
ner-Gascard (Detmold) und Peter Dohms (Freiburg) 
zufielen. Die Orgel-Jury, bestehend aus den Profes= 
soren Höller (München), Vorsitz, Heintze (Berlin), 
Nowakowsky (Stuttgart), Dr. Schneider (Detmold) 
und Walcha (Frankfurt), beschloß ebenfalls, keinen 
1. Preis zu verteilen. Den 2. Preis erhielt Konrad 
Schuba (Stuttgart). Ferner wurden Förderungsprämien 
an die Studierenden Wolfgang Oehms (Köln), Lajos 
Rovatkay (Frankfurt), Eberhard Künkel (Detmold) 
und Ekkehard Richter (Hamburg) verteilt. Die Preis= 
träger spielten in zwei öffentlichen Konzerten unter 
Mitwirkung des’ Orchesters der Staatlichen Hochschule 
für Musik Freiburg (Leitung: Prof. Herbert Froitz= 
i 


heim). Die Wettbewerbsleistungen standen insgesamt 
auf erfreulich hohem Niveau. 


Im Stadttheater Malmö, Schweden, wurde ein Opern= 
Studio durchgeführt (2. Juli bis 8. August). Das 
Studio stand unter der Leitung von Prof. Josef Witt, 
Wien, der den Schwerpunkt der Kurse auf die sze= 
nische Darstellung von Akten und Fragmenten aus 
verschiedenen Opern legte. Neben diesen Kursen lief 
die musikalische Probenarbeit. 


Bühne 


In New York wurde die Oper „Soldat Schweik” des 
im Dezember 1957 35jährig verstorbenen amerikani= 
schen Komponisten Robert Kurka uraufgeführt. Die 
Aufführung fand an der New York City Opera statt. 
Hershy Kay vollendete das Werk, das auf einem 
Libretto von Lewis Allan basiert. 


Die oratorische Oper „Das Käthchen von Heilbronn” 
nach Kleist von dem österreichischen Komponisten 
Waldemar Bloch kam während der Sommerfestwochen 
in Graz zur Uraufführung, 


Das Stadttheater Cottbus bringt in Uraufführung die= 
sen Herbst die Oper „Jan Suschka” von Dieter Nowka 
und Bodo Krautz, das Gerhart-Hauptmann-Theater 
Görlitz Paul Kurzbachs Oper „Thyl Claas”. 


Am 3. Oktober kommen anläßlich der Berliner Fest= 
wochen die Kurzopern „Corinna“ von Wolfgang Fort- 
ner und „Tagebuch eines Irren” von Humphrey Searle 
zur Uraufführung. Die musikalische Leitung ist Her= 
mann Scherchen anvertraut worden. 


Die Wiener Staatsoper hat das neue Ballett von Heimo 
Erbse, „Ruth“, zur Uraufführung angenommen. 


Andre Jolivets Oper „Dolores“, nach einem Libretto 
von Henri Gheon, wird in der kommenden Spielzeit 
an den Städtischen Bühnen Krefeld unter dem neuen 
Generalintendanten Dr. Herbert Decker uraufgeführt 
werden. 


Am 26. Oktober findet die deutsche Erstaufführung 


. der Oper „Das Schicksal” von Leo$ Janälek in Stutt= 


gart unter Ferdinand Leitner statt. 


Werner Egk hat eine Komödie „Das Zauberbett” ge= 
schrieben, die die Städtischen Bühnen Frankfurt in der 
Inszenierung von Karl Bauer im August erstmals 
herausbrachten. Die Bühnenmusik stammt ebenfalls 
von Werner Egk. 

Im Amerikahaus in Frankfurt fand die Uraufführung 
der einaktigen Indianeroper „Cry of the Thunder= 
bird“ von Hugh McGinnis in englischer Sprache statt. 


Am Badischen Staatstheater Karlsruhe‘ wurde das 
Ballett „Kain“ des zeitgenössischen Münchener Kom= 
ponisten Hans Loeper im Rahmen eines Ballettabends 
in der Choreographie von Ladislaus Häusler auf= 
geführt. Die musikalische Leitung hatte Frithjof Haas. 


Ehrungen und Auszeichnungen 


Der Große Kunstpreis des Landes Nordrhein-West= 
falen für Musik ist für 1958 Prof. Dr.h.c. Paul Hinde= 
mith zuerkannt worden. Förderungsprämien in Höhe 
von 3000 DM wurden an folgende Nachwuchskünstler 
vergeben: Organist Gisbert Schneider, Velbert; Kon= 
zertgeiger Lucas David, Detmold; Konzertsänger Hel- 
mut Kretschmar, Detmold. 

Mit dem Großen Verdienstkreuz des Bundesverdienst= 
ordens der Bundesrepublik Deutschland wurde Ernst 
Toch ausgezeichnet. In Amerika wurde er zum Mit- 
glied des „National Institute of Arts and Letters 
ernannt. 
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Den Sängern der Berliner Städtischen Oper Elisabeth 
Grümmer, Lisa Otto und Josef Greindl wurden von 
Bundespräsident Heuss das Verdienstkreuz Erster 
Klasse des Verdienstordens der Bundesrepublik 
Deutschland überreicht. 

Gottfried von Einem erhielt den Musikpreis der Stadt 
Wien. 

Der Dirigent des Concertgebouw=Orkest, Dr. Eduard 
van Beinum, hat von dem Vorsitzenden der Inter= 
nationalen Gustav=Mahler-Gesellschaft, Prof. Dr. Er= 
win Ratz, die goldene Mahler-Medaille erhalten. 


Die „Toccata in A-Dur” des in New York lebenden 
amerikanischen Komponisten Iwan Shed Langstroth 
wurde von der American Guild of Organists als 
bestes amerikanisches Orgelwerk ausgezeichnet. Vir= 
gil Fox führte das Werk beim großen Organisten- 
treffen in Houston/Texas im Juli zum ersten Male auf. 


Für seine Leistungen beim Aufbau seiner Theater und 
für vorbildliche Ensembleführung wurde dem Inten= 
danten der West-Berliner Städtischen Bühnen, Bole= 
slaw Barlog, von der Genossenschaft deutscher 
Bühnenangehörigen der Max=Reinhardt-Ring ver= 
liehen. 


Berufungen 


Der Rundfunkrat des Süddeutschen Rundfunks wählte 
den 36jährigen Stuttgarter Journalisten und CDU- 
Landtagsabgeordneten Dr. Hans Bausch auf vier Jahre 
zum neuen Intendanten des SDR Stuttgart. Er über- 
nahm sein neues Amt am ı. September als Nachfolger 
Dr. Fritz Eberhards, der seit 1949 die Geschicke des 
Süddeutschen Rundfunks geleitet hatte. 


Auf weitere vier Jahre wurde der Intendant des Süd:= 
westfunks, Prof. Friedrich Bischoff, vom Verwaltungs- 
und Rundfunkrat des SWF in seinem Amt bestätigt. 
Sein bisheriger Stellvertreter Lothar Hartmann wurde 
wiedergewählt. 

Der frühere Dramaturg der Wuppertaler Bühnen, Dr. 
Grischa Barfuß, ist zum Generalintendanten der Wup= 
pertaler Bühnen gewählt worden. 


Der bisherige Generalintendant des Nationaltheaters 
Weimar, Karl Kayser, wurde zum neuen Generalinten-= 
danten des Städtischen Theaters Leipzig ernannt. Er 
hat seinen Posten bereits am 1. August übernommen. 


Dr. Herbert Hupka, der Programmdirektor von Radio 
Bremen, hat sein Arbeitsverhältnis zum 30. Juni 1959 
gekündigt, um sich anderweitigen publizistischen Auf- 
gaben zu widmen. 

GMD Leopold Ludwig hat mit der Hamburgischen 
Staatsoper einen neuen Vertrag für fünf Jahre ab- 
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geschlossen. Leopold Ludwig ist seit 1951 an der 
Hamburgischen Staatsoper. 

Werner Egk ist als Dirigent der Kasseler Staats= 
kapelle gewonnen worden. Er wird in der neuen 
Saison zwei Erstaufführungen eigener Werke diri= 
gieren: „Geigenmusik mit Orchester” und „Orchester- 
Sonate”. 

Musikdirektor Hermann Josef Nellessen, bisher musi- 
kalischer Oberleiter des Stadttheaters Brandenburg, 
wird mit Beginn der neuen Spielzeit in gleicher Eigen= 
schaft am Stadttheater Cottbus wirken. 

Vom 1. September an ist Hans Liechtenstein Chef= 
dirigent der Königlich-Flämischen Oper in Antwerpen. 
Zum neuen Generalmusikdirektor des Pfalztheaters 
Kaiserslautern ist Kapellmeister Rolf Reinhardt von 
der Staatsoper Stuttgart gewählt worden. 

Als Nachfolger von Otto Ackermann, dem musikali= 
schen Leiter der Kölner Städtischen Oper, ist Joseph 
Rosenstock, Dirigent und Generaldirektor der Städti= 
schen Oper New York, für die Spielzeiten 1958 bis 
1960 berufen worden. 

Als seinen „persönlichen Referenten“ für die Bay= 
reuther Festspiele berief Wieland Wagner den Diri= 
genten der Schöneberger Sängerknaben, Gerhard 
Hellwig. Er wird gleichzeitig das künstlerische Fest= 
spielbüro leiten. 

Die „Internationale Gesellschaft für Musikwissen= 
schaft” wählte Prof. Dr. Friedrich Blume, Kiel, zu 
ihrem neuen Präsidenten. Sein Vorgänger, Prof. Dr. 
Paul Henry Lang, New York, wurde Vizepräsident. 
Als Nachfolger von Darius Milhaud und Georges 
Duhamel wurde Rene Clair zum Präsidenten des 
französischen Autoren- und Komponisten=Verbandes 
gewählt. Damit steht zum ersten Male ein prominen= 
ter Angehöriger des Filmwesens an der Spitze der ein= 
flußreichen Organisation. 

Zum neuen Präsidenten der Internationalen Gesell- 
schaft für Neue Musik wurde Dr. Heinrich Strobel, 
Leiter der Musikabteilung des Südwestfunks, gewählt. 
Strobel ist damit zum dritten Male Leiter der Gesell- 
schaft. Vizepräsidenten wurden der Musikschriftsteller 
und =kritiker Claude Rostand, Paris, und der Kom= 
ponist Mätyas Seiber, London. 

Das Rektorat der unter dem Namen „Franz=Liszt= 
Hochschule für Musik“ neu vereinigten drei musi= 
kalischen Bildungsstätten in Dresden — der Hoch= 
schule für Musik, des Konservatoriums und der Fach= 
grundschule für Musik — hat Professor Dr. Karl Laux 
übernommen. 

Prof. Dr. Michael Schneider, Organist und künstle= 
rischer Leiter des Bielefelder Musikvereins, folgt im 
Oktober einem Ruf an die Westberliner Musikhoch= 
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schule. Er übernimmt dort die nach dem Weggang 
Hans Heintzes freiwerdende Orgelklasse. 


Der Direktor der Staatlichen Hochschule für Musik 
Frankfurt, Prof. Philipp _Moöhler, hat Prof. Carl Schu= 
richt einen Lehraufträg erteilt. Prof. Schuricht wird 
Vorlesungen über „Interpretation und Dirigieren von 
Meisterwerken sinfonischer Musik“ halten. Ein wei- 
terer Lehrauftrag für solistische Klavierausbildung 
wurde Branka Musulin zuteil. Oberstudienrat Hugo 
Wolfram Schmidt, Köln, wurde unter Ernennung zum 
Professor durch den hessischen Kultusminister als 
Leiter der Abteilung Schulmusik berufen. 


An der Staatlichen Hochschule für Musik in Köln wird 
Prof. Gaspar Cassadö von Oktober an die Leitung 
einer Meisterklasse für Violoncello übernehmen. Der 
Direktor der Hochschule, Prof. Heinz Schröter, wird 
eine Klavierklasse leiten. 


Die Folkwangschule der Stadt Essen hat für Meister= 
klassen nachfolgende Lehrkräfte verpflichtet: Helma 
Elsner (Cembalo und Continuo), Detlef Kraus (Kla= 
vier), Wolfgang Marschner (Violine), Klaus Storck 
(Violoncello). Günther Roth, Oberspielleiter der Deut= 
schen Oper am Rhein, übernimmt die szenische Lei- 
tung der Opern-Abteilung. 


Als Dozent für Musik und Theaterwissenschaft wurde 
Prof. Dr. Otto zur Nedden an das Städtische Konser- 
vatorium Duisburg berufen. Das ihm 1957 übertra= 
gene Lehramt für Regiekunde an der Universität Köln 
behält Prof. zur Nedden auch weiterhin bei. 


Für die Stelle eines Kantors und Organisten an der 
Matthäus-Kirche in Frankfurt a. M. ist Karl Köhler, 
einer der anerkanntesten Kirchenmusiker Hessens, 
Organist an der Marktkirche in Wiesbaden, gewählt 
worden. Karl Köhler hat bereits einen Lehrauftrag 
für Orgelspiel an der Staatlichen Musikhochschule 
Frankfurt. 


Jubilare 


Am 21. Juni beging der bekannte Bühnenbildner Prof. 
Dr. Emil Preetorius in München seinen 75. Geburts= 
tag. Preetorius, in Mainz gebürtig, wandte sich nach 
einem ausgedehnten naturwissenschaftlichen, kunst= 
historischen und juristischen Studium zunächst der 
Buchillustration und Plakatkunst zu. Er war einige 
Jahre Mitarbeiter des „Simplizissimus” in München. 
Von 1923 an widmete er sich dem Bühnenbild und 
wurde 1926 Leiter einer Klasse für Szenenkunst an 
der Münchner Akademie der bildenden Künste. 1931 
wurde ihm die szenische Gestaltung der Bayreuther 
Festspiele übertragen, die er bis 1941 maßgeblich be= 
einflußte. An zahlreichen ausländischen Bühnen über= 
nahm er auf Gastspielreisen die Opern-Inszenierun= 
gen. Seine Publikationen über asiatische Malerei und 
Holzschnittkunst, über Bühnenbilder Richard Wagners 
u. a. haben ein breites Publikum. Emil Preetorius, der 
bereits Ehrendoktor der Universitäten München und 
Mainz ist, wurde kürzlich die Ehrendoktorwürde der 
Universität Gießen zuerkannt. 


Professor Klaus Pringsheim, Dirigent und Musik= 
wissenschaftler, der seit mehreren Jahren in Japan 
tätig ist, feierte am 24. Juli seinen 75. Geburtstag. Er 
war Schüler Gustav Mahlers in Wien und hat in den 
zwanziger Jahren im Berliner Musikleben eine bedeu= 
tende Rolle gespielt. 


Dr. Heinrich Sievers, Musikwissenschaftler und Do= 
zent an der Niedersächsischen Hochschule für Musik, 
u. a. Entdecker und Herausgeber des Wienhäuser 
Liederbuches und Verfasser des „roten fadens” für 
Schallplattenfreunde in unserer Zeitschrift, wird am 
20. August 50 Jahre alt. 


Der Komponist Kurt Hessenberg, Professor an der 
Frankfurter Hochschule für Musik, kann am 17. August 
seinen 50. Geburtstag feiern. Unter seinen Koms= 
positionen, die fast alle Gebiete der Musik umfassen, 
haben besonders seine Instrumentalkonzerte sowie 
seine Kantaten und A=cappella-Chöre weite Verbrei- 
tung gefunden. 


Seinen 65. Geburtstag begeht am 28. August Pro- 
fessor Dr. Friedrich Smend, Berlin, dessen Forschun= 
gen über Johann Sebastian Bach, insbesondere über 
die h-Moll-Messe, große Beachtung gefunden haben. 


75 Jahre alt wird am 15. August Professor Arnold 
Ebel, Berlin, der einen großen Teil seiner Schaffens- 
kraft den Belangen der Musikerziehung gewidmet hat. 


Am 22. Mai wurde der Kammersänger Hans Hermann 
Nissen 65 Jahre alt. Mitglied der Bayerischen Staats= 
oper, ist er einer der bekanntesten Wagner-Inter- 
preten, insbesondere in der Rolle des Hans Sachs. 


Eric Walter Blom, englischer Musikschriftsteller und 
derzeitiger Herausgeber des Grove-Dictionary of 
Music and Musicians, wird am 20. August 70 Jahre alt. 


Der Schweizer Musikgelehrte Professor Dr.-Ing. 
Antoine=Elisee Cherbuliez vollendet am 22. August 
sein 70. Lebensjahr. Seine Schriften über schweizerische 
Musikgeschichte und über Joh. Seb. Bach sowie das 
jüngst erschienene Werk über spanische Musik-= 
geschichte haben in der Musikwelt Beachtung ge= 
funden. 

Professor Kurt Eichhorn, Kapellmeister an der Baye= 
rischen Staatsoper München und Lehrer an der dor- 
tigen Akademie der Tonkunst, wird am 4. August 
50 Jahre alt. 


- Am 27. Juni vollendete Professor Gustav Fritzsche, 


Dresden, sein 65. Lebensjahr. Viele Jahre hindurch 
war er Primgeiger des Dresdener Streichquartetts, das 
nicht nur in ganz Europa, sondern auch in asiatischen 
Ländern große Erfolge für sich verbuchen konnte. Seit 
1946 ist der Jubilar an der Dresdener Hochschule für 
Musik tätig. 

Hans Heinrichs, Nestor der deutschen Chorkompo= 
nisten, vollendete am 4. Juli das 85. Lebensjahr. Sein - 
Name ist als Tonsetzer, Chorleiter und vielseitiger 
Fachmann eng mit der Geschichte des Deutschen 
Sänger-Bundes seit mehr als 50 Jahren verbunden. 
Irving Berlin, einer der erfolgreichsten Schlagerkom= 
ponisten Amerikas, dessen Songs auch in Deutschland 
weite Verbreitung gefunden haben, wurde am ı1. Mai 
70 Jahre alt. 

Geerd Hermann Andra, Wiesbaden, wurde am 9. Juli 
75 Jahre alt. Sein Weg als Opernsänger führte ihn 
über Düsseldorf, Wien, Breslau, Augsburg, Frankfurt 
nach Wiesbaden, wo er als Heldentenor tätig war. 
Der Autor der Oper Krütnava, Eugen Suchon, Pro= 
fessor an der Pädagogischen Hochschule in Preßburg, 
wird am 25. September 50 Jahre alt. 

Der Schriftsteller Ferdinand Lion, der auch den Text 
zu Paul Hindemiths Oper „Cardillac” schrieb, wurde 
75 Jahre alt. 

Zur Feier des 65. Geburtstages von Philippine Schick 
fanden mehrere Aufführungen ihrer Werke in Hild= 
burghausen, Suhl, Zella-Mehlis, Schleusingen, Ilme= 
nau, Wien, München und Hamburg statt. 


Konzert 


Am 1. Juni konnte die „Braunschweigische Musik= 
gesellschaft“ auf ein zehnjähriges Bestehen zurück= 
blicken. Neben Konzertveranstaltungen führt die Ver= 
einigung jährlich die „Festlichen Tage neuer Kammer= 
musik“ durch. Als besonders wichtige Aufgabe sah 
die Gesellschaft die Gründung eines eigenen Orche= 
sters (1949) und eines Chors (1953) an. Diese tätige 
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Musikpflege unterscheidet sie grundlegend von an= 
deren Konzertgesellschaften. In der Jubiläumsveran= 
staltung wurde eine „Intrada serena in D” von Sieg= 
fried Borris durch das Orchester der Gesellschaft unter 
Dr. Willi Wöhler uraufgeführt. Den Festvortrag „Zur 
Situation der Zeit” hielt Prof. Dr. Erich Valentin, 
München. 


Zwei hervorragende Künstler und Musikpädagogen 
haben sich aus dem Musikleben zurückgezogen: das 
Ehepaar Maria Ivogün und Michael Raucheisen. Der 
Name Maria Ivogün ist mit der Glanzzeit der euro= 
päischen Oper verbunden. Ihre Entdeckung für die 
Bühne verdankt sie Bruno Walter. 1932 trat sie von 
der Bühne ab und war seitdem in Bayern und Berlin 
musikpädagogisch tätig. 1950 wurde ihr eine Meister= 
klasse für Gesang an der Musikhochschule in Berlin 
übertragen. Auch der einst gefeierte Konzertpianist 
und Liedbegleiter Michael Raucheisen, der seit zwan= 
zig Jahren nicht mehr konzertiert, wirkte zuletzt in 
Berlin als Klavierpädagoge. 


Während der Berliner Festwochen wird von der Ber= 
liner Kammermusikvereinigung, einem Solisten= 
ensemble der Berliner Philharmoniker, das Oktett 
von Paul Hindemith am 23. September uraufgeführt. 


Darius Milhaud hat eine große Kantate für Chor und 
Orchester unter dem Titel „Die menschliche Tragödie” 
vollendet. Das Werk wird auf dem alten flämischen 
Marktplatz in Brüssel, der Hinrichtungsstätte des 
Grafen Egmont, uraufgeführt. Zur Zeit arbeitet Mil- 
haud an einer Kurzoper „Fiesta“, zu der Boris Vian 
das Textbuch schrieb. 


Strawinsky wird sein neues Werk „Threni“ für Soli, 


Chor und Orchester am 23. September im Rahmen 


des Internationalen Musikfestes in Venedig selbst zur 
Uraufführung bringen. Chor und Orchester des Nord- 
deutschen Rundfunks sind dafür verpflichtet worden. 


Die europäische Erstaufführung der Vierten Sinfonie 
von Ernst Toch findet im November in Berlin durch 
das Berliner Philharmonische Orchester unter Hans 
Rosbaud statt. 


‘ Ludwig Hoelscher hat während seiner erfolgreichen 
Konzertreise in der Türkei auf Einladung des tür- 
kischen Staatspräsidenten bei einem Staatsempfang 
für die ausländischen Missionschefs in Ankara musi= 
ziert. 

Dr. Rudolf Kloiber, Chefdirigent des Schwäbischen 
Symphonie=Orchesters, dirigierte Symphoniekonzerte 
in Dijon, Lyon und in Florenz. 

Der französische Cellist Prof. Maurice Gendron unter= 
nahm in diesem Konzertwinter ausgedehnte Konzert= 
reisen durch Amerika, Kanada und Europa. So wirkte 
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er bei den Festwochen in Wien mit, ebenso beim 
Festival in Straßburg. Trotz dieser Beanspruchung 
hat der Künstler seine Meisterklasse an der Staat= 
lichen Hochschule für Musik in Saarbrücken regel- 
mäßig weitergeführt. 


Francis Bamberger spielte das 4. Klavierkonzert von 
Serge Rachmaninoff (g-Moll, op. 40) im Hessischen 
Rundfunk als Erstaufführung der endgültigen Fassung 
in der Bundesrepublik und konzertierte mit dem Werk 
in Berlin mit dem Philharmonischen Orchester. 


Siegfried Goslich brachte in Linz mit dem Theater= 
orchester Instrumentalkonzerte der österreichischen 
Komponisten Eder, Kittler und Kubizek, in Bremen 
eine Bläsersuite von Wohlfahrt zur Uraufführung. In 
Remscheid wird er im Rahmen eines neuen Musica= 
viva=Zyklus’ die Sinfonietta für Streicher von Milhaud 
(deutsche Erstaufführung), das G. Puchelt gewidmete 
Klavierkonzert von Driessler, das Oboen=Concertino 
von Genzmer (Solist: K. Kalmus) und Sinfonien von 
Driesch und Schibler (sämtlich Uraufführungen) diri= 


gieren. 


Das Concerto in einem Satz für Violoncello und gro= 
ßes Orchester, op. 23, von Heinz Pauels wurde vom 
Gürzenichorchester unter Jean Fournet in Köln auf= 
geführt. Solist war Erling Blondal Bengtsson. 


Inge Neef gab im Deutschen Kulturinstitut in Madrid 
einen Konzertabend. Auf dem Programm standen 
Arien von Händel und Haydn sowie Lieder von 
Pfitzner. Im zweiten Teil interpretierte die junge 
Künstlerin Lieder von Genzmer, Reutter und Joseph 
Haas. 


Das „Haus der Volksbildung“ in Ansbach kann auf 
eine rege Tätigkeit zurückblicken. Im Jahre 1956 
wurden allein sechs Konzerte mit namhaften Solisten 
und Ensembles durchgeführt (Friederike Sailer, So= 
pran; X. Prochowora, Klavier; Li Stadelmann, Cem= 
balo, und E. Forster, Violine; das Raba-Trio; das 
Orchester K. Graunke unter R. Benzi, das „Convivium 
musicum“ München). Im darauffolgenden Jahr fanden 
fünf Konzerte statt (Ludwig Hoelscher, Violoncello, 
und A. Aeschbacher, Klavier; das Klaviertrio F. Wüh= 
rer, Stroß und Krotschak; das Koeckert=Quartett; das 
Stuttgarter Kammerorchester unter K. Münchinger 
und das Zilchertrio). Ein Liederabend Peter Pears mit 
Benjamin Britten am Flügel und ein Konzertabend des 
Thomanerchors unter Kurt Thomas standen in diesem 
Jahr auf dem Programm. Die Konzerte fanden beson= 
ders bei den Jugendlichen großen Anklang. 


Außer unserer Notenbeilage „Klavierstücke des jungen Mozart” 
sind diesem Heft Prospekte des Verlages Boosey & Hawkes, 
Bonn, beigefügt. 


Wildpark in Hukvaldy (CTK) / Leos Janälek (Zeichnung von Svolinsky) / Ruinen der Hukvalder Burg (CTK) / 


Paul Sacher (Widmer) / Nikolai Rimsky=Korssakoff / Kirche in Hukvaldy (CTK) / Strawinskys „Sacre du 
printemps“ (Willott) / Prokofieffs „Verlobung im Kloster” (Saeger) / „Titus Feuerfuchs” (Hoffmann) / St.=Veits= 
Dom in Prag (CTK) / Musizierende Kinder in Ben Shemen (Berez) / Jugend=Orchester in Ben Shemen (Berez) 


Neue Zeitschrift für Musik - Gegründet 1834 von Robert Schumann » Das Musikleben 
Organ der Robert=Schumann=Gesellschaft, Frankfurt a. M, 


Seit 1906 vereinigt mit dem „Musikalischen Wochenblatt” — Seit 1953 vereinigt mit der Zeitschrift „Der Musikstudent” — Seit 1955 
vereinigt mit der Zeitschrift „Das Musikleben” (gegründet von Prof. Dr. Ernst Laaff), „Deutsche Musikzeitung“. 


OFFIZIELLES NACHRICHTENORGAN 
seit 1954 für den Arbeitskreis für Schulmusik und allgemeine Musikpädagogik, Sitz Hannover — seit 1954 des Verbandes der Lehrer 
für Musik an den höheren Schulen Bayerns, Sitz München, 
seit 1956 für den Verband Deutscher Oratorien- und Kammerchöre E. V., Sitz München — seit 1953 des Verbandes der Singschulen, 
Sitz Augsburg 
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MUSIKERZIEHUNG : MUSIKSTUDENT 


Redaktion: Prof. Dr. Erich Valentin und Dr. Karl H. Wörner 


Musikerziehung in Ben Shemen (Israel) 


Ben Shemen ist ein im Jahre 1927 von deutschen 
Juden gegründetes Kinder= und Jugenddorf mit einem 
ausgedehnten landwirtschaftlichen Betrieb. Es liegt 
ganz nahe der heutigen israelisch=jordanischen Grenze 
und beherbergt zur Zeit ungefähr 450 Zöglinge im 
Alter von 6 bis 18 Jahren. Das Dorf umfaßt ein 
Kleinkinderheim, eine Kindergemeinschaft, eine Ju= 
gendgemeinschaft und eine landwirtschaftliche Schule. 
Hier werden „Dorfmenschen” erzogen, hier wird der 
Sinn der Kinder für die Einfachheit und Schönheit des 
Landlebens aufgeschlossen. Musik betrachten die Er= 
zieher von Ben Shemen als wesentliches Bildungsgut, 
welches das kulturelle Leben auf dem Dorfe nach 
anstrengender landwirtschaftlicher Arbeit im heißen 
Klima zu bereichern vermag: sie soll den jungen 
Menschen zu Ruhe und Besinnung und zum Erlebnis 
seiner selbst erziehen. 


Jeder Tag beginnt in Ben Shemen vor dem Frühstück 
mit den Klängen einer Schallplatte mit klassischer 
Musik. Der Vormittag ist der Schule gewidmet, der 
Nachmittag der landwirtschaftlichen, gewerblichen 
oder hauswirtschaftlichen Arbeit. Der Schulplan sieht 
wöchentlich zwei Stunden Gesangsunterricht (vor= 
nehmlich Volkslieder), eine Stunde Instrumental- 
unterricht, zwei Stunden Orchestermusik und zwei 
Stunden Kammerchor und gemischten Chorgesang 
(zwei= und dreistimmig) vor. Bei der Instrumental= 
musik spielt die Blockflöte die wichtigste Rolle; sie ist 
das Grundinstrument vom ersten Schuljahr an. Die 
Kinder lernen zuerst Bau und Spieltechnik der Block= 
flöte kennen; hernach spielen sie während eines 
Jahres ohne Noten. Der ganze Musikunterricht wird 
vom Volkslied aus gestaltet. Im Ben-Shemen-Kinder= 
orchester sind neben Streichinstrumenten vor allem 
Mandolinen, Mandolen und Gitarren (Mandolinen= 
orchester) und Akkordeon vertreten. Die jüngeren 
Kinder beginnen ihren Instrumentalunterricht mit 
Schlagzeug. Es wird auch Klavier unterrichtet. Be= 
sonders musikbegabte Kinder werden von der Dorf= 
leitung zur weiteren Ausbildung an die Musik= 
akademie nach Tel-Aviv geschickt. 

Von früh an gewöhnt sich die Jugend in Ben Shemen 
an das Hören guter Musik. Es wird ihr oft Gelegen= 
heit geboten, gute Kammermusik zu hören. Kein Fest= 
tag, der nicht mit Musik begonnen und beschlossen 
wird. Ben Shemen hat heute seine Tradition, auf die 
es stolz ist. Oft nehmen Gäste — nicht selten promi= 
nente —, auf Konzertreise in Israel befindliche Sänger, 
Instrumentalisten und Dirigenten aus aller Welt, an 
den musikalischen Feiern in Ben Shemen teil. 


Wenn die Kinder nach Ben Shemen gebracht werden, 
sprechen nur die wenigsten eine gemeinsame Sprache. 


Sie kommen in eine Vorbereitungsklasse und lernen 
rasch Hebräisch durch das Singen israelischer Volks= 
lieder. Ihr langjähriger Musikerzieher (Hanan Eisen- 
stadt) stammt aus Deutschland, war Schüler von Fritz 
Jöde und ist Bewunderer von Carl Orff. Er baut seine 
Musikerziehung auf dem Fundament dessen, was er 
bei Jöde und aus dem Orff-Schulwerk gelernt hat, 
auf, legt ihr jedoch das jüdische Volkswerk zugrunde. 
Eisenstadt bemüht sich, die Folklore, die die Kinder 
aus ihren Herkunftsländern mitbringen, nicht zu zer= 
stören, sondern sie zur Musikerziehung zu benützen. 
Musik der Völker wird den Kindern nahegebracht. 
Ein wesentlicher Teil der Musikerziehung besteht in 
der Improvisation; der Lehrer gibt ein Thema an, und 
die Kinder improvisieren danach. Auf diese Weise 
entstehen zwischen Lehrer und Schüler oftmals richtige 
musikalische Dialoge. Durch das rhythmische Element 
wird das Musikalische im Kinde geweckt, Bewegung 
und Gesang leiten hin zum harmonischen musika= 
schen Erlebnis. 


Ben Shemen erzieht keine Berufsmusiker, sondern 
Menschen, denen Rhythmik und Musik Wegweiser zu 
geistiger Orientierung werden können. 


Marcelle Herrmann 


Musizierende Kinder mit Schlagzeug in dem israelischen 
Jugenddorf Ben Shemen. 
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Das Jugendorchester in 
Ben Shemen. 


Neue Zeit und Musikerziehung 


Das Institut für Neue Musik und Musikerziehung tagte in Darmstadt 


Das Institut für Neue Musik und Musikerziehung ist 
vor zehn Jahren aus dem Bedürfnis heraus entstan- 
den, Neue Musik „nachzuholen” und erste Hilfe für 
ihre musikerzieherische Methodik zu leisten. Fortbil- 
dung unter dem besonderen Aspekt der Neuen Musik, 
sowohl als praktisch=musikalische Arbeit wie auch als 
fachliche Klärung, blieb über dieses Jahrzehnt hinweg 
das Leitmotiv, wenn auch die Weiterentwicklung, die 
sich inzwischen in der Musik vollzog, neue Themen 
einführte; Prof. Dr. S. Borris beschrieb in seinem 
Eröffnungsvortrag der diesjährigen Arbeitstagung 
diesen die musikalische Entwicklung nachvollziehenden 
Weg des Instituts, der nach der Eroberung von 
Bartök an Zwölfton und Elektronik heranführte, Folge= 
richtig hat das Institut nun auch, nachdem sich die 
Beziehung zum Menschen immer mehr als das musi= 
kalische Material selbst als wesentliches Problem 
erwies, zu der fachwissenschaftlich-methodischen 
Wechselbeziehung auch die kulturphilosophisch=sozio= 
logische Provinz für die gegenwärtige Musikerziehung 
zu erschließen versucht. Ist nicht eine Verbindung 
möglich zwischen jenen sich immer mehr isolierenden 
Gruppen des musikalischen Experimentes und jenen 
anderen, die in heiligem pädagogischem Eifer die 
Musik naivisieren? Zwischen Komponist und Hörer? 
Zwischen Kultur und Zivilisation? Hier wurde für die 
Zukunft entscheidende Problematik angefaßt, hier 
durfte man das geistige Zentrum der Tagung suchen. 


Zu der Vertiefung der Spannungen zwischen den 
musikalischen Gruppen haben die Musikerzieher ge- 
legentlich selbst durch falsche Wertordnung im musi- 
kalischen Bereich beigetragen. Zwar standen auch in 
diesem Jahr Spielmusik, akademische Musik und 
große Kunst im Programm, doch hatte man an den 
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Proportionen gerüttelt. Das Konzert des Festaktes 
(Orchester des Landestheaters Darmstadt unter dem 
neuen GMD H. Zanotelli) war ein musikalisches Er= 
lebnis, wie es selten vergönnt ist; Max Rostal spielte 
das Violinkonzert von Bartök und Carl Seemann die 
Mouvements Fortners. Die — allerdings noch nicht aus= 
gereifte — Interpretation der Pulcinella-Suite bildete 
den Beschluß. Carl Seemann war auch ein moderner 
Klavierabend zu danken, dessen musikalischer Höhe= 
punkt Fortners Sieben Elegien und dessen brillanter 
Abschluß die 2. Klaviersonate von Prokofieff war. 
Künstlerische Bereicherung schenkte auch das dem 
modernen Kunstlied gewidmete Konzert von Carla 
Henius sowie ein Abend des Winterthurer Streich= 
quartettes mit Werken von Regamey und Honegger 
(den bei uns viel zu wenig bekannten Quartetten von 
1936 und 1937). Aus den Kirchenkonzerten ist außer 
einer verhaltenen „Missa Gregoriana“ von Hermann 
Schroeder ein Psalmkonzert von Heinz Werner Zim= 
mermann zu nennen, der sich um die Einschmelzung 
von Jazz=Elementen bemüht, ohne aber schon zum 
Ausdruck echter Religiosität zu reifen. Neben diesen‘ 
künstlerisch ereignishaften oder musikalisch anregen- 
den Werken stand in diesem Jahr nur eine Veranstal= 
tung mit Sing= und Spielmusik für Kinder, und sie 
stand dort, wo sie hingehört: als Ausschnitt aus der 
Arbeit einer Jugendmusikschule (Darmstadt). Auch 
moderne Stücke für Jugend= und Laienorchester wur= 
den in einer einzigen Veranstaltung Zusammengefaßt 
(Sehlbach, F. Ch. Gerhard, Bialas, Fussan, Klein, Roh= 
wer, Schibler). Sie bot keinen Ausweg aus dem Di- 
lemma der instrumentalen Jugend= und Laienmusik; 
denn gerade die Serenade von Bialas, die statt dem 
üblichen „mannhaften“ Unisono plus „fugweiser” 
Handwerklichkeit Witz und aparte Klänge bot, ist 
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technisch für ein durchschnittliches Jugendorchester 
schon wieder zu schwer. (Hamburger Jugendorchester, 
Dirigent H. von Ullmann für den erkranktenR. Stehli). 
Durchaus sinnvoll innerhalb- der Arbeit des Instituts 
ist auch die Sitte, jungen Solisten Gelegenheit zu 
geben, sich mit modernen Werken vorzustellen. Neben 
schon eingeführten jungen Komponisten als beach- 
tenswerte Begabung der Fortner-Schüler R. Keltenborn 
(geb. 1931). Es bleibt ein Orchesterkonzert mit einem 
schwerelosen Divertimento von Borris, einem effekt- 
voll instrumentierten Capriccio von Jacobi, einem 
aufs neue sensible Klangphantasie beweisenden 
-Lorca=Triptychon von Bialas und einem Hommage 
a Paul Klee von Veress, das musikalische Gedanken 
und Spannungen enthielt. 


Für die praktische Fortbildung waren in diesem Jahr 
so bedeutende Künstler und Pädagogen wie Carl 
Seemann, Max Rostal, Hans-Peter Schmitz sowie 
Franzpeter Goebels und Elma Doflein gewonnen wor= 
den. Ebenso lagen Formanalyse, Chorleitung, Stimm- 
bildung und Rhythmik in den Händen so hervorragen= 
der Hochschullehrer wie Karl Marx, Martin Stephani, 
Adolf Rüdiger und Gisela Jaenicke. Durch das Be= 
kenntnis zu solchen Maßstäben leistet die Musik- 
erziehung einen entscheidenden Beitrag zur Vermitt= 
lung zwischen den auseinanderfallenden Gruppen. 
Auch der Kirchenmusik beider Konfessionen waren 
Arbeitskreise eingeräumt, die täglich zusammen= 
kamen, ebenso der Schulmusik; hier hatte man das 
angesichts der Schulreformbestrebungen so wichtige 
Thema „Mittelschule“ angesetzt, es aber ungenutzt 
gelassen — trotz guter Referate für die Praxis —, da 
man in Detailfragen hängenblieb und nicht zur 
Klärung des gemeinsamen Wollens und Standortes 
vorstieß. Auch der Arbeitskreis „Psychologische 
Grundlagen der Musikpädagogik“ blieb letztlich er= 
gebnislos. Doch war dies hier wohl in der Sache selbst 
begründet; denn auch ein Experte wie Prof. Dr. A. 
Wellek mußte zugeben, daß die Musikpsychologie als 
Grundlage der Musikpädagogik ganz am Anfang 
stehe, ja, daß auch die Musikpsychologie selbst noch 
wenig weiß und lediglich die Gehörspsychologie an 
ihrem konkreteren Material Ergebnisse erarbeiten 
konnte. Ein Rundfunk=Seminar befaßte sich mit der 
„gezielten Sendung”, suchte also letztlich den Anschluß 
‘an volksbildnerische Fragen herzustellen. Am bedeut= 
samsten war der in die Tagung eingebaute Kongreß 
„Formenlehre der Musik und ihre Bedeutung für die 
Musikerziehung“. Die Abwendung von der an den 
Formen der musikalischen Klassik orientierten For= 
menkunde und Formentheorie wurde ebenso deutlich 
wie die Hinwendung zu einer die inneren Gestal- 
tungskräfte eines jeden Kunstwerkes aufspürenden 
Formungslehre, für die freilich noch jede theoretische 
Fundierung, ja, sogar der terminologische Boden 
fehlen. 


Die Thematik der Plenum-Vorträge war das Bekennt= 
nis des Instituts, daß nach dem neuen musikalischen 
Material heute das Musikleben selbst die wesentlichen 
Aufgaben stellt. Prof. Dr. E. Dofleins historische Dar- 
stellung des Konfliktes zwischen Kunst und Musik= 
erziehung mündete in die Gegenwart mit der War- 
nung, die auseinanderfallenden Teile des Musik- 
lebens weiter zu isolieren, oder auch sie zu einer 
Mitte, die Mittelmäßigkeit wäre, vereinen zu wollen. 
Er forderte den umfassenden Musikbegriff und gegen= 
seitige Toleranz. Der Musiksoziologe Dr. A. Silber= 
mann erhob die entsprechende Forderung für die 
sozio-musikalischen Gruppen, wenn er sowohl die 
Vielheit der Verbrauchsmöglichkeiten der Musik und 
ihrer Ebenen’ zeigte als auch die Forderung nach mo= 
bilen Übergängen zwischen ihnen aufstellte. Ohne 
von Musik selbst zu sprechen, ließ doch der Psychiater 
Dr. Bodamer erkennen, welchen Rang die Musik wie 
der im menschlichen Leben einnehmen könne, wenn 


der Gedanke von dem pädagogischen System eines 
Sich-Verhaltens, der Wunsch nach einem menschlichen 
Leitbild für die Gegenwart realisierbar wäre. Sein 
Vortrag war von hohem Ethos getragen und mün= 
dete in die Forderung nach „Zivilisations-Askese”. 
Welche Erziehungsaufgabe liegt doch vor uns, wenn 
wir frühzeitig so viel Reichtum in die Kinder hinein= 
legen wollen, daß sie, wenn auch nicht zu der etwas 
unbeliebten Askese der Zivilisation, so doch zu einer 
echten „Kultur=Lust” reifen, in der auch Ansgleichun= 
gen an die technische Welt ihren Raum finden. Doch 
alle Programme der Vermittlung bleiben im luftleeren 
Raum, so lange wir nicht über die Grundlagen der 
Musikerziehung, insbesondere über musikalische Ent= 
wicklungsmöglichkeit und kulturelle Bildungsfähig- 
keit, besser Bescheid wissen. Man wird wohl auch 
kaum weiterkommen, solange sich die Musikpäd- 
agogik nur an der Musik=, bzw. Gehörspsychologie und 
nicht auch an der Entwicklungspsychologie, nur an 
der Musiksoziologie und nicht auch an Schul- und 
Jugendsoziologie, nur an der Musikwissenschaft, an= 
statt auch an den Erziehungswissenschaften orientiert. 
Man nippt an Randwissenschaften, statt echte Hilfs= 
wissenschaften zu entwickeln, was allerdings eine 
systematische Musikpädagogik zur Voraussetzung 
hätte. Nur auf einer solchen Basis könnte ein so ernst 
suchendes und in sich lebendiges Institut wie das für 
Neue Musik und Musikerziehung der jetzt vor uns 
liegenden Aufgabe entgegentreten, die heißt: die neue 
Zeit und die Musikerziehung. 
Sigrid Abel-Struth 


Am 28. November findet im Westdeutschen Rund= 
funk Köln die Uraufführung von Hans Werner 
Henzes „Drei Dithyramben“ statt. In einer Aufnahme 
von RAI, Turin, wurde über den italienischen Rund= 
funk am 10. August seine Oper „König Hirsch“ ge= 
sendet. Die musikalische Leitung hatte Nino San= 
zogno. 


Das Aßmann-Quartett brachte am 14. April im West= 
deutschen Rundfunk Köln die Musik für Streich= 
quartett 1953 von Lothar Jensch zur Uraufführung. 


Die europäische Erstaufführung von Boris Blachers 
„Music for Cleveland” findet am 8. September in 
einem Sinfoniekonzert des Westdeutschen Rundfunks 
unter dem Dirigenten George Szell statt. 


Der französische Rundfunk übertrug einen Klavier= 
abend von Karl Diessel in Paris. Auf dem Programm 
stand außer Werken von Beethoven und Brahms 
„Die Passion in 9 Inventionen“ op. 25 von Hermann 
Reutter. 


Die Sinfonietta op. 32 von Walter Abendroth wurde 
im Rahmen der Konzertreihe „Zeitgenössische deut= 
sche Komponisten” des NDR unter GMD Albert Bitt= 
ner aufgeführt. Radio Beromünster sendete sein 
Streichquartett op. 33. 


In einer Musica=viva-Veranstaltung des NDR Han= 
nover gemeinsam mit der Musikalischen Jugend und 
der Kirchenmusikalischen Vereinigung kamen die 
Oratorien „Verklärung“, „Auferstehung“ und „Him= 
melfahrt” von Fritz Büchtger zur Aufführung. 


Das seit 1930 nicht mehr aufgeführte ı. Violinkonzert, 
op. 29, von Ernst Krenek war vom Schweizerischen 
Rundfunksender Beromünster mit Klaus Aßmann als 
Solisten unter der Leitung von Erich Schmid zum 
ersten Male wieder zu hören. Es spielte das Studio» 
Orchester Zürich. 


Die japanische Gattin des jetzt in Tokio lebenden 
früheren Bremer Generalmusikdirektors Manfred 
Gurlitt, die Opern- und Liedersängerin Hisako 
Hidaka, trat in einer Sendung Radio Bremens, in der 
ihr Mann sie am Flügel begleitete, für das Liedschaffen 
ihres Landsmannes Yoshinao Nakada ein. 
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Oberammergauer Lehrgänge 
für Privatmusikerzieher 
Wie in den letzten vier Jahren, fand auch heuer wieder 


ein Fortbildungskurs für Privatmusiklehrer statt, zu 
dem der Landesverband Bayerischer Tonkünstler nach 


Oberammergau eingeladen hatte. Die Kurse hat‘ 


Prof. Wolfgang Jacobi 1954 ins Leben gerufen. Die 
Isolierung, in der die Privatmusiklehrer — im Gegen-= 
satz etwa zu den Lehrkräften an Konservatorien, wo 
immer ein fördernder Gedankenaustausch zwischen 
Kollegen möglich ist — im allgemeinen wirken, läßt es 
geradezu notwendig erscheinen, ihnen von Zeit zu 
Zeit Gelegenheit zu fruchtbaren Begegnungen mit 
bedeutenden, erfahrenen Künstlern, Gelehrten und 
Pädagogen zu bieten; Gelegenheit auch zu freund= 
schaftlichem Kontakt in Gesprächen und Diskus= 
sionen mit den Lehrenden und Berufsgenossen, 
welche der gleiche ernste Wille beseelt, s'ch beruflich 
zu vervollkommnen. Die Lehrgänge mit ihrem reichen, 
vielseitigen Programm und mit dem freundlich=heite= 
ren „Klima” einer herzlich=kollegia'’en Verbundenheit 
von mitteilsamen, jeder Frage aufgeschlossenen Do= 
zenten und wissensdurstigen, lerneifrigen Kursteilneh= 
mern bezeugen geradezu beispielhaft den Wert solcher 
— sehr nachahmenswerter — Fortbildungsarbeit, die 
sich ja letztlich auf die musikalische Volksbildung aus= 
wirkt. 


Das Programm bot neben instrumentalen Spezial=- 
kursen, in denen Probleme der Interpretation und der 
Unterweisung erörtert wurden, verschiedene Vorträge 
aus dem Gebiet der Theorie und Musikgeschichte: 
hier wie dort ließen es sich die Dozenten angelegen 
sein, die fachliche Belehrung durch unakademisch= 
lebendige Darstellung, durch praktische Beispiele und 
Heranziehung der Hörer zur Mitarbeit anregend und 
fruchtbar zu gestalten; daß dabei über der Erörterung 
von Einzelheiten die höheren, übergeordneten künst= 
lerischen Gesichtspunkte nicht außer acht gelassen 
wurden, war besonders dankenswert. In diesem Sinne 
wurde etwa der Klavierkurs von Franzpeter Goebels 
(Düsseldorf) besonders interessant und vorbildlich. 
Ging es bei seiner, die Erwägung technischer und 
analytischer Probleme mit ästhetischen und ethischen 
Betrachtungen geistvoll verbindenden Darlegung um 
Fragen der pianistischen „Interpretation und Lehre“, 
so befaßte sich Prof. Josef Schloder (Ingolstadt) mit 
der für viele Privatmusiklehrer wichtig gewordenen 
„Violinmethodik im Gruppenunterricht”, während 
Hans=Jakob Seydel (München) über „Die Blockflöte 
als Soloinstrument im 18. und 20. Jahrhundert“ sprach 
und im Rahmen seiner gleichfalls auf die Lehr= und 
Musizierpraxis ausgerichteten Ausführungen u. a. 
einen ausgezeichneten kritischen Überblick über d’e 
zeitgenössische Literatur für Blockflöte gab. Sehr auf= 
schlußreich für alle, die mit vokalen oder instrumen= 
talen Gruppen arbeiten, war Hermann Handerers 
(Oberammergau) Kurs „Die Leitung und chorische Er= 
ziehung von Sing= und Spielkreisen”; er gipfelte in 
einer — zusätzlich gebotenen — sehr instruktiven 
Chorprobe, der die Teilnehmer beiwohnen konnten. 
Eine wertvolle Erweiterung der instrumentalen Lehr= 
gänge bedeuteten die — durch praktische Übungen 
bereicherten — Vorträge Theodor Pfänders (Gräfe'= 
fing) über „Die Verwendung der Gitarre und Fidel 
im Privatmusikunterricht”, 


Die Reihe der musikwissenschaftlichen Vorträge er- 
öffnete Dr. Wilhelm Zentner (München) mit einer 
eindrucksvollen, durch Schallplatten klingend unter- 
stützten Betrachtung über „Münchens mus'kalische 
Sendung in Vergangenheit und Gegenwart”. Probleme 
der musikgeschichtlichen Entwicklung des 19. Jahr- 
hunderts erörterte Prof. Dr. Erich Valentin (München) 
in seiner ebenso geist= wie temperamentvollen Weise 
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und lenkte dabei den Blick dankenswerterweise auf 
manchen Kle'nmeister. Mit seinem Vortrag „Der zer= 
rissene Orpheus“ gab Dr. Hermann Pfrogner (Mün« 
chen) von hoher Warte aus eine Deutung der Ent 
wicklung der abendländischen Musik. In Rahmen 
eines Konzerts, in dem Franzpeter Goebels Sonaten 
von Scarlatti (meisterlich klar und entgegen dem meist 
üblichen Verfahren: nämlich nicht überschnell und 
verhetzt) zum Vortrag brachte, entwarf Prof. Dr. 
Hermann Keller (Stuttgart) auf Grund eigener For- 
schungen ein fesselndes Bild dieses genialen italieni= 
schen Klaviermeisters. 


Die schwierige Aufgabe, das weite Gebiet der traditio= 
nellen und modernen Harmonik innerhalb dieser 
Lehrgänge in gedrängter Form und zugleich für die 
pädagogische Praxis ergiebig darzustellen, hatten Prof. 
Dr. Hans Sachsse (München) und Dr. Helmut Schmidt= 
Garre (München) übernommen. Sachsse rekapitulierte 
mit vielen praktischen Beispielen die Lehre der funk« 
tionellen Harmonik, Schmidt-Garre bot einen Über= 
blick über die Erscheinungsformen funktionsfreier 
Harmonik. Ein Kirchenkonzert mit hervorragenden 
Reger-Interpretationen des bedeutenden Münchener 
Organisten Prof. Friedrih Högner und erlesenen 
Vorträgen der Chorvereinigung Oberammergau unter 
der Leitung Hermann Handerers bildete den Ausklang 
der Tage, deren erfolgreiche Durchführung nicht zu= 
letzt der verständnisvollen Förderung durch den Bür= 
germeister des gastlichen Orts, Raimund Lang, zu 


danken war. Anton Wärz 


Nürnberger Studio=-Konzerte 
Der Jugend eine Gasse! 


Ein ungemein verdienstvolles und nachahmenswertes 
Unterfanreen hat Staatskapellmeister Erich Kloß mit 
dem Fränkischen Landesorchester in Nürnberg be= 
gonnen, ein Unterfangen, dessen Erfolg bei Publikum 
und vor allem Presse ebenso die uns allen bekannte 
Notwendigkeit wie auch die Richtigkeit des eingeschla= 
genen Weges bestätigt. Es handelt sich um die etwa 
vor Jahresfrist zunächst als Versuch in Angriff ge= 
nommenen und nunmehr zur segensvollen Einrichtung 
gewordenen Studio=-Konzerte, in denen unter der Leis 
tung Kloß’ junge Interpreten und auch Komponisten 
— letztere ohne Unterschied der „Richtung“, allein der 
Qualität nach ausgewählt — zum Wort kommen. 


Es ist, wie wir leider alle wissen, im Prinzip doch so, 
daß Absolventen von Hochschulen und Konservatorien, 
so begabt sie sein mögen, zunächst einsam und ver= 
lassen dastehen, des großen Augenblicks geduldig und 
gläubig harren, da ein Generalissimus der Musik oder 
ein Agent sie entdeckt (welch letzteres es ja nur im 
Film gibt?). An diesem Punkt setzt die großartige 
Initiative Kloß’ ein: den jungen Menschen soll einmal. 
Gelegenheit gegeben werden, mit dem Orchester zu 
arbeiten (zwei Proben und Konzert), zum andern sich 
vor der Öffentlichkeit zu bewähren und auf sich auf= 
merksam zu machen. Der Versuch ist glänzend ge= 


Neuerscheinung! 
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lungen. Bis zum Ende der Wintersaison 1957/58 sind 
es — einschließlich des „Versuchskonzerts” vor einem 
Jahr — acht Veranstaltungen, in denen junge Solisten 
(sowie auch Mitglieder des gastgebenden Orchesters) 
sich präsentieren konnten. Es sind die Geiger Leon 
Spierer, Oscar C. Yatko, Joseph Märkl, die Pianisten 
Eva Thoma, Sumiko Inouchi, H. Pistl-Sengeleitner, 


Elisabeth Brendel, Agi Feuerbach, Ilse Dorothea Uhlig, 


Peter Hollfelder, dieCembalistin Eleonore Bühler-Kest= 
ler, die Cellisten Klaus Wunderer, Albrecht Kuen, der 
Flötist Karl Schicker, die Sopranistinnen Erika Franz, 
Lieselotte Freyberger. Zur Aufführung gelangten 
“ Werke von Mendelssohn, Chopin, Brahms, Mozart, 
Schumann, Johann Christian Bach, Boccherini, J. S. 
BER Beethoven, Strawinsky, Bialas, Riede, Saar, 
aten. 


Wie wäre es, wenn sich auch andere das Anliegen die= 
ses Orchesters und seines ausgezeichneten Dirigenten, 
die in und außerhalb von Nürnberg eine breitgelagerte 
Kulturaufgabe in Konzertsaal, Kirche und Rundfunk 
erfüllen, zum eigenen Anliegen machen würden? ev 


Aus dem Arbeitskreis für Schulmusik 
und allgemeine Musikpädagogik 


1. Bundesvorsitzender: Dozent Richard Junker, 
Hannover-Waldhausen, Linzer Straße 3 


Vier Jahre „Arbeitskreis für Schulmusik und 
allgemeine Musikpädagogik” 


Die folgenden Ausführungen schließen den Beitrag ab, der im 
Maiheft unserer Zeitschrift begann. 


Der Arbeitskreis bemüht sich um die Behebung: beste= 
hender Notstände, 


1. Wir haben heute zum gemeinsamen Singen keinen 
einheitlichen Liedschatz mehr. 

Darum tritt der AfS dafür ein, der Zersplitterung 
und Abwertung des Volksliedsingens Einhalt zu ge= 
bieten. Er schließt sich dem Aufruf der „Arbeits= 
gemeinschaft Deutscher Chorverbände“ mit ihren 
20 ooo Chören an, die von ihr aus der Fülle des Volks= 
liederschatzes ausgesuchten 20 Lieder zum erweites 
rungsfähigen gemeinsamen Volksliederstamm zu er= 
heben. Er empfiehlt seinen Mitgliedern, Freunden und 
Interessenten, diese 20 Lieder in d’e Stoffverteilungs= 
pläne der Schule aufzunehmen und über die Schule 
hinaus auch in den Schulgemeinden zu verbreiten. Im 
Laufe der Zeit werden weitere Lieder hinzugenom= 
men werden. ö 

2. Das deutsche Volk ist noch immer ein. Volk der 
musikalischen Analphabeten; d. h. der weitaus größte 
Teil des Volkes ist notenschriftunkundig. 


Darum bemüht sich der AfS, die Probleme der Noten-= 
lehre zu lösen, die die Kestenbergsche Reform offen= 
gelassen hat. Im Vordergrund steht d’e Klärung der 
Begriffe „Notennamen”, „Tonnamen” und „Funktions= 
namen”. 


a) Heute ist die Erkenntnis der musikalischen und 
didaktischen Mängel der Notennamen weit verbreitet, 
und es mehren sich die Zeichen, der Solmisation erneut 
eine entscheidende Bedeutung im Rahmen der Noten= 
lehre einzuräumen. 

b) Die von Eitz' erfundenen Namen bi to gu (c d e) 
sind Tonnamen, d. h. klingende Eigennamen der mus 
sikalisch geordneten Töne. Durch Gegenüberstellung 
mit den c=d=e-Notennamen werden die Eigentümlich= 
keiten des Tonnamensystems deutlich. 


Das Tonnamensystem bietet dem Gesangsschüler die 
Welt der Töne in derselben Ordnung zum singenden 
Gebrauch dar, wie das Instrument dem Instrumental 
schüler zum spielenden Gebrauch. Singen und schrei= 
ben die Schüler Liedmelodien und singbare Themen 
der Kunstmusik auf Tonnamen, so gewinnen sie 
dadurch in demselben Maße Tonvorstellungen und 
Beherrschung der Notenschrift wie der Instrumental-= 
schüler durch Gebrauch des Instrumentes (vgl. Erler= 
nung einer Sprache durch Sprechen). Man könnte also 
sagen: Singen auf Tonnamen bedeutet Ersingen einer 
Tonsprache („Die Sprache ist das bildende Organ der 
Gedanken”, W. v. Humboldt) oder singendes Musis= 
zieren ohne Text. 


c) Die von Agnes Hundoegger verbreiteten Namen 
do re mi fa so la ti do sind Funktionsnamen (Stufen= 
namen), d. h. sie bezeichnen die Funktion der ein= 
zelnen Stufe innerhalb einer jeden Dur-Reihe in bezug 
auf den jeweiligen Grundton. Sie sind eine Abstrak= 
tion, eine musikgrammatische Regel, von dem, was 
allen Dur=Reihen gemeinsam ist. 


Jeder Ton ist in verschiedenen tonalen Zusammen= 
hängen Träger verschiedener Funktionen. Die Wahl 
der Funktionsbezeichnung hängt also von der voraus= 
zusetzenden Kenntnis der Funktion ab. 


Singen Schüler auf do re mi, kommen sie zu Vor- 
stellungen der Funktionen der Töne innerhalb der 
jeweiligen Durreihe (Tonart). 


Die Begriffsklärung Notennamen, Tonnamen, Funk-= 
tionsnamen macht zweierlei deutlich: 


a) Ein Entweder-Oder besteht nur zwischen „c d e“ 
und „bi to gu“ (Notennamen und Tonnamen); 


b) Tonnamen und Funktionsnamen vermögen zu einer 
sinnvollen Ergänzung zu führen. 


In seiner „Vereinbarung“ mit dem Tonika-Do-Bund 
und dem hier vorangesetzten Kommentar (siehe „NZ 
für Musik“, 1956, Heft 6) bejaht der AfS ebenso wie 
der Tonika=-Do-Bund die Solmisation. Da etwa 85 bis 
9o Prozent aller Schulkinder keine Instrumenta= 
listen sind, heißt es in der Vereinbarung: „Es bleibt 
der Entscheidung des Musikerziehers überlassen, an 
die Stelle der noch gebräuchlichen alphabetischen 
Notennamen c d e... die Tonnamen von Carl Eitz 
zu setzen und für die relativen Tonbeziehungen. die 
Silbenreihe do re mi... der Tonika-Do=-Methode zu 
verwenden.” 


Der AfS sieht in dieser Vereinbarung einen wesent= 
lichen Schritt zur endgültigen Überwindung des „Mes 
thodenstreites“. Der von jeher geforderten Notenlehre 
wird damit ein neuer Weg der Entwicklung gewiesen. 
D'e Beherrschung der Notenschrift aber erleichtert den 
Weg zu allen weiterführenden Zielen. 


3. Die musikalische Volksschullehrerbildung, die eine 
entscheidende Voraussetzung zum Gelingen einer 
jeden Reform des Musikunterrichtes ist, hat den einer 
Pädagogischen Hochschule gemäßen Stand noch nicht 
erreicht. 

Da der Musikunterricht Pflichtfach für alle Schulen ist 
und in der Volksschule das Klassenlehrerprinzip gilt, 
fordert der AfS: 


a) Alle Studenten der pädagogischen Institute müssen 
an der Musikausübung und der Unterrichtslehre für 
Musik teilnehmen. S'’e müssen notenschriftkundig 
werden, im Violin= und Baßschlüssel vom Blatt singen, 
Chor= und Instrumentalgruppen leiten können, die 
Geschichte der Schulmusik kennen und — wie schon 
J. A. P. Schulz schrieb — soweit als möglich eine 
gehobene Ausbildung erhalten. Nicht nur die Schulen, 
sondern auch die Schulgemeinden warten auf den 
jungen musikbeflissenen Lehrer. 


b) In die Lehrerbildung müssen solche Musikdozenten 
berufen werden, die über eigene jahrelange Erfahrun= 
gen aus der Volks= und Landschultätigkeit verfügen. 
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Im Zusammenhang mit der musikalischen Lehrer= 
bildung steht der Musikunterricht an den Oberschulen, 
aus denen der Nachwuchs für die pädagogischen Insti= 
tute kommt. Erst auf der Bundesschulmusikwoche 
in Hamburg berichtete Professor Dr. Oberborbeck, 
Vechta/Oldbg., daß von den neu in die Pädagogischen 
Hochschulen eintretenden Abiturienten auch heute 
noch 70 %/, völlig ohne Vorkenntnisse sind, daß 15 /o 
kaum Vorkenntnisse besitzen und nur die restlichen 
15 °/o bessere Leistungen mitbringen. Diese Zahlen 
belegen, daß der Musikunterricht in den Oberschulen 
noch nicht in Ordnung ist. Daher fordert der AfS: 


a) Die Stundentafel sämtlicher Schulen muß für jede 
Klasse mindestens zwei Wochenstunden Musik auf= 
weisen. Gemeinschaftsübungen (Chor, Instrumental= 
spiel und eine AG für Musik) sind zusätzlich durch= 
zuführen. 


b) Oberschüler der ı1. bis 13. Kl., die die Absicht 
haben, Lehrer zu werden, müssen an den Übungen 
der Musik=Arbeitsgemeinschaft teilnehmen und im 
Abiturzeugnis einen entsprechenden Vermerk er= 
halten. 


Solange die musikalische Volksschullehrerbildung 
unzureichend ist, kommt der Lehrerfortbildung be= 
sondere Bedeutung zu. Mit Bedacht stellt sich der AfS 
in den Dienst dieser Arbeit. Er richtet selbst Lehr= 
gänge und Beratungsstellen ein, gibt Unterrichtshilfen 
heraus und fördert die Herstellung und Verbreitung 
von Arbeitsmitteln. Darüber hinaus stellt er sich den 
Lehrerfortbildungswerken und Schulverwaltungen zur 
Unterstützung ihrer Bemühungen um die Förderung 
der Schulmusik zur Verfügung. 


4. Die amtlichen Richtlinien und Lehrpläne für den 
Musikunterricht geben Anlaß zu Überlegungen. Daß 
sie von Spezialisten aufgestellt werden, ist üblich und 
verständlich. Wer aber die tatsächliche Lage der Praxis 
kennt, wird beobachten, daß die Ziele bei dem jetzigen 
Stand der musikalischen Lehrerbildung durchweg zu 
hoch gesteckt sind. 


Daher regt der AfS an: 


a) Minimalpläne mit festliegenden Jahreszielen aufzu= 
stellen, die durchschnittlich von allen Lehrern erfüllt 
werden können. Maximalpläne tragen in vielen Fällen 
zu Entmutigungen bei und führen zu irrtümlichen 
Vorstellungen über die Gesamtlage. Falls unerläßlich, 
können Maximalforderungen (in Kleindruck) hinzu= 
gefügt werden. 


b) Beim Übergang von der Grundschule in weiter= 
führende Schulen muß die Leistung in Musik ebenso 
geprüft und gewertet werden wie die in anderen 
Fächern. Die damit zum Ausdruck kommende Würdi= 
gung des Grundschulmusikunterrichts dient zugleich 
der Arbeits= und Singfreudigkeit von Lehrern und 
Schülern. Es muß unbedingt erreicht werden, daß die 
5. Klassen sowohl der Volksschuloberstufe als auch 
der weiterführenden Schulen auf einem ganz be= 
stimmten Leistungsstand der Grundschüler aufbauen 
können. 


c) In den Lehrplänen muß neben allen anderen Forde= 
rungen auch die Lehre der Notenschrift klar und ein= 
deutig behandelt werden. Das Prinzip der Methoden- 
freiheit ist in jedem Falle zu wahren. 


‚d) Auch in den beiden letzten Schuljahren der Volks= 
schule ist für die musikalische Werkbetrachtune aus= 
reichender Raum zu geben. 


5. Rundfunk und andere technische Erfindungen haben 
das Hörbild verändert. Die musikalische Werk= 
betrachtung rückt damit mit in den Vordergrund des 
Interesses. Sie stellt auch den Lehrer der kleinsten 
Dorfschule vor neue Aufgaben. Die Sonderlehrgänge 
des AfS „Kunstwerk und musikalische Werkbetrach- 
tung in der Schule“ wollen daher helfen, eine immer 
deutlicher werdende Lücke in der Lehrerfortbildung 
zu schließen. 
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6. Die Anerkennung der Musikerziehung als wesent= 
liches Teilgebiet der allgemeinen Menschenbildung 
wird gefördert, wenn breite Volksschichten dafür ein= 
treten. Der AfS unterstützt daher alle Regungen, die 
der Zusammenarbeit der Musikerzieherverbände 
untereinander und der helfenden Mitarbeit von Mus 
sikwissenschaftlern und Künstlern dienlich sind. Er 
bemüht sich darüber hinaus, neue Verbindungen zu 
schaffen. Die Mitgliedschaft im Arbeitskreis für Schul= 
musik ist daher nicht an die Ausübung eines beruf= 
lichen Amtes als Musikerzieher gebunden. 

7. Die Zusammenarbeit von Fachkreis und Schul- 
behörde bietet beste Voraussetzungen für eine fort= 
schrittlihe und aufwärtsführende Entwicklung der 
Schulmusikerziehung. Deshalb finden alle Veranstal- 
tungen des AfS mit Wissen und Zustimmung der 
Schulverwaltungen statt, und sämtliche Einrichtungen 
stehen Mitgliedern wie Nichtmitgliedern offen. Die 
gesamte Tätigkeit des AfS steht im Dienst der musi= 
kalischen Jugend=- und Volksbildung und trägt (mit 
Anerkennung des zuständigen Finanzamtes) gemein= 
nützigen Charakter. 

So heißt nun „Vier Jahre Arbeitskreis für Schul= 
musik”: 

Die Tradition der Schulmusik prüfen; das Über= 
lieferte zur Sache der eigenen Erfahrung machen und 
unter Hinzunahme gegenwärtiger Erkenntnisse in den 
Dienst der Weiterarbeit stellen. 

„Ja“ sagen zur Gegenwart mit ihren Problemen und 
Optimist sein. 

Freude haben an Kleinarbeit, aus der Großes erwach= 
sen kann. 

Die beste Synthese finden zwischen Kunst und Päd= 
agogik und 

brüderlich dienen nach dem Vorbild Pestalozzis. 


Auszeichnungen 


Der Schweizer Pianist Sebastian Benda wurde von 
dem „Harriet=Cohen International Musical Award“, 
London, mit der Bach=Medaille ausgezeichnet. Die 
gleiche Auszeichnung wurde dem in Wiesbaden wir= 
kenden Kirchenmusiker, Organisten und Musik-= 
pädagogen Karl Köhler zuteil. 


Mit dem Albert-Einstein-Preis wurde in New York 


die berühmte amerikanische Altistin Marian Anderson 
ausgezeichnet. Die Auszeichnung besteht aus einer 
Goldplakette mit dem Porträt Einsteins und einem 
Geldbetrag von 1000 Dollar. Sie wird nur Ameri= 
kanern zugesprochen, die sich durch ihre Menschlich= 
keit als Künstler, Naturwissenschaftler und Medi= 
ziner hervorgetan haben. 


Dem Komponisten Josef Anton Riedl wurde ein För= 
derungspreis der Bayerischen Akademie der Schönen 
Künste verliehen. 


Präsident Prof. Karl Höller wurde zum Ehrenmitglied 
der Bayerischen Akademie der Schönen Künste, Sek= 
tion Musik, gewählt. 


Die Stadt Dortmund beabsichtigt, durch Vergebung 
von Aufträgen ihre Komponisten zu fördern. Für die 
Hochschulwoche 1958 wurde Hubert Eckartz, der 
Leiter der Dortmunder Jugendmusikschule, mit dem 
ersten Kompositionsauftrag bedacht. 


Die Stadt Hannover hat den hannoverschen Kom= 
ponisten Wolfgang Streiber beauftragt, ein Konzert 
für Violoncello und Orchester zu komponieren. Strei= 


ber ist schon mit mehreren Orchesterwerken hervor= 
getreten. 


VERBAND DEUTSCHER ORATORIEN- 
UND KAMMERCHÖRE E.V. 


Nachrichtenblatt 


SCHRIFTLEITER: PROF. DR. ERICH VALENTIN, MÜNCHEN ı3, SCHELLINGSTRASSE ı0 
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»Zu singen und auf allerley Instrumenten zu gebrauchen« 


Über Zusammenwirken von Sängern und Bläsern 


Die Musik der Zeit von 1500 bis 1700 erlebt heute 
eine Wiedergeburt, ihre Grundstruktur war das ge- 
mischte vokal=instrumentale Musizieren. Folgerichtig 
rückt die Erneuerungsbewegung diese Kunstübung 
wieder in den Vordergrund und stellt Sänger wie 
Instrumentisten vor die Aufgabe, diese fast ver= 
gessene Musizierpraxis neu zu gewinnen. Singkreise 
treten in Verbindung mit Instrumentalgruppen und 
umgekehrt oder sie entwickeln das Instrumentalspiel 
aus dem eigenen Bereich heraus. Noch ist das „Wie“ 
der Vergangenheit und die Fülle der sich für heute 
eröffnenden Möglichkeiten zu wenig bekannt; daher 
soll hier einiges Historische in Erinnerung gebracht 
und einiges aus der Praxis als Anregung mitgeteilt 
werden. 


Die Titel der zahlreichen Lieder- und Motettensamm-= 
lungen des 16. Jahrhunderts, dieser Blütezeit des 
Lieds, enthalten meist die Anweisung: „zu singen & 
auf allerley Instrumenten zu gebrauchen”, „lustig zu 
singen & auf allerley Instrumenten dienlich”, „beides 
vocaliter & instrumentaliter zu gebrauchen” u. ä. Es 
wird also Freiheit in der Besetzung gegeben. Dies er= 


 möglicht Anpassung an die gegebenen Verhältnisse 


(verfügbare Kräfte, Raum) und abwechslungsreiche 
Wiedergabe, erfordert aber auch viel Überlegung und 
Stilgefühl. Ein solches Stück konnte also entweder 
von Sängern und Instrumentisten getrennt, jeder 
Kreis für sich, oder aber (was überwiegender Brauch 
war) von ihnen gemeinsam oder gemischt aufgeführt 
werden. Die Vielartigkeit solcher Kunstübung sollte 
heute wieder Gemeingut des Laienmusizierens wer= 
den. Hier seien nur die Möglichkeiten für Blechbläser 


erörtert: 


1. Der Vokalsatz wird unverändert von Bläsern über= 
nommen. 


Er kann dann als reines Instrumentalstück, zum Bei- 
spiel als Turmmusik oder bei festlichem Anlaß ge= 
spielt werden. Derartige Auswahl und Verwendung 
ist durch handschriftliche Vermerke in alten Stimm= 
büchern bezeugt, zum Beispiel, „was guett auff Posaus= 
nen”, so wird eine Auswahl geeigneter Sätze in einem 
Stimmbuch von 1533 gekennzeichnet. Das Stück kann 
aber auch gemeinsam mit Sängern musiziert werden, 
etwa indem man es als Einleitung, Zwischenspiel oder 
Nachspiel abwechselnd mit den vom Chor „a cap= 
pella” gesungenen Strophen bringt oder schließlich 
mit dem Singchor zusammen, diesen mit festlichem 
Glanz verstärkend. 


2. Der Stimmsatz wird gemischt vokal und instrumen- 
tal aufgeteilt. 


Von den vielen Abwandlungen, deren zwölf M. Prae= 
torius in seinem Lehrbuch Syntagma musicum (1619) 
empfiehlt, seien nur einige erwähnt: Man besetzt eine 
Stimme, meist den Tenor, vokal, die übrigen instru= 
mental, so daß also die Instrumente die übrigen 
Vokalstimmen ersetzen. Oder man verstärkt eine oder 
mehrere Vokalstimmen durch ein Instrument, zum 
Beispiel den Tenor als Träger des Cantus firmus 
durch eine Posaune. Auch bei Kanons ist eine solche 
Verstärkung durch verschiedenartige Instrumente 
reizvoll. Alte Holzschnitte bezeugen diese Praxis. In 
der bekannten Darstellung der Hofkapelle Kaiser 
Maximilians I. in Burgkmairs „Triumphzug“ wird der 
Sopran durch einen hinter dem Singknaben stehenden 
Zinkenisten, der Baß durch einen neben dem Sänger 
stehenden Posaunisten verstärkt. Ähnlich bestätigen 
alte Bläserbestallungen die Verpflichtung zur „Ver= 
tretung des Bassisten, Diskantisten und Altisten in 
unserer Hofkirche“, oder „in der Kirchen so oft man 
figural singet, soll er mit Instrumenten den Chor 
stercken helffen“. 


3. Ein neues Wirkungsfeld eröffnet den Blech=Bläsern 
das mehrchörige Musizieren. Die räumlich getrennte 
Aufstellung der Chöre erhöht die musikalische Span= 
nung und das Raumbewußtsein der Musik. Auch in 
kleineren Verhältnissen, wie in barocken Dorfkirchen 
mit mehreren Emporen, kann dieser Stil von Laien= 
chören und Bläsergruppen verwirklicht werden. Tech= 
nisch bietet er weder vokal noch instrumental für 
Laien besondere Schwierigkeiten. Den Blech-Bläsern 
fallen hierbei wichtige und dankbare Aufgaben zu: 
sie profilieren die Form jedes Werkes. Man kann 
manche doppelchörigen Vokalwerke bei Sängermangel 
derart aufführen, daß man den I. Chor vokal, den 
II. mit Blech-Bläsern besetzt. Bei dreis und mehr= 
chörigen Werken wird oft der tiefste Chor den 
Blech-Bläsern zugeteilt. 

Auch können Bläser in dem einen Chor beispielsweise 
eine wichtige Vokalstimme verstärken, in dem ande- 
ren vokale Stimmen ersetzen, oder auch einen ganzen 
Chor verstärken. Es ist erstaunlich, wie das mehr= 
chörige Musizieren in Laienkreisen zündet. Ein Ge= 
stalt- und Stilwandel in Chorschöpfung und Chor- 
gesang im Zeichen der Mehrchörigkeit kündet sich an. 
(Vgl. die Aufsätze von Pfannenstiel und Valentin in 
„Neue Zeitschrift für Musik”.) 

Hingewiesen sei noch auf das mehrchörige Musizieren 
von 2 bis 3 Instrumentalchören (Gabrieli) und auf das 
Zusammenwirken von Blech-Bläsern und Orgel, dieser 
alten, der Wiederbelebung werten Kunstübung. 
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Das Oratorium in unserer Zeit 


Zur Chormusiktagung in Goslar 


Die Goslarer Chormusiktage des „Verbandes deutscher 
Oratorien= und Kammerchöre” waren mit dem Grün= 
dungsakt eines Landesverbandes Nordwest verknüpft. 
Es war eine Reihe bedeutender chorischer Aufführun= 
gen vorbereitet worden, hinter denen noch gar keine 
Organisation stand, die etwa einen Stab von Helfern 
hätte stellen können. In wenigen Händen lag die 
technische Vorbereitung, wobei sich der Hannoveraner 
Osmar Schönrock gewissermaßen die Vorschußlor= 
beeren für seine nunmehr konstituierte Tätigkeit als 
geschäftsführender Vorstand des neuen Landesver- 
bandes holte. 


Es war bezeichnend, daß die musikalischen Auf= 
führungen den Ablauf der „Tagung“ bestimmten. Die 
Gründungsversammlung erreichte ihr Ziel in denkbar 
kurzer Zeit, und auch die Kundgebung in der Kaiser= 
pfalz dauerte kaum eine Stunde. Erfrischend wie die 
Begrüßungsansprache des Hausherrn, Oberbürger- 
meister Grundner-Culemann, war der Dank Fritz 
Büchtgers als Vorsitzender des Gesamtverbandes an 
die Stadt Goslar und die tatkräftige Unterstützung der 
beteiligten Chöre. Sein besonderer Gruß galt dem be= 
freundeten Chor „Oefening Baart Kunst“, Amsterdam. 
Einen breiteren Raum nahmen die Ausführungen Prof. 
E.L. v. Knorrs, des 1. Vorsitzenden des neuen Landes= 
verbandes, ein. Sein Thema „Der Sinn der chorischen 
Arbeit in unseren Tagen” war ein ernster Appell, 
durch Singen oder Musizieren:ein aktiver Musiklieb= 
haber zu werden. 


Der Tenor der Veranstaltungen lag naturgemäß in der 
Wiedergabe religiös bestimmter oratorischer Chor= 
werke, sämtlich aus neuerer Zeit stammend. Wenn 
man das künstlerische Ergebnis betrachtet, so muß 
man nicht nur den eroßen Idealismus aller Beteiligten, 
sondern auch ihre musikalisch fachlichen Fähigkeiten 
anerkennen. Dabei ist nach dem Eröffnungskonzert 
des Detmolder Oratorienchors mit dem Orchester der 
Nordwestdeutschen Musikakademie, die nach der 
überaus sorgfältigen Einstudierung durch den Chor= 
leiter Martin Stephani Hindemiths Claudel-Kantate 
„Ite angeli veloces“ unter der Leitung des Kompo= 
nisten aufführten, zunächst der Itzehoer Konzertchor 
zu erwähnen. Das bedeutet nicht die Aufstellung einer 
„Rangliste“. Aber die packende Wiedergabe von 
Frank Martins „Et in terra pax” durch den Chor einer 
Kleinstadt machte deutlich, daß die Bereitschaft zu 
künstlerischem Singen auch heute noch vorhanden ist 
und mobil gemacht werden kann, wenn nur eine ge= 
eignete Persönlichkeit — in diesem Fall Prof. Otto 
Spreckelsen — sich dafür einsetzt. 


Als ein sehr eindrucksvolles Werk des neueren 
Oratorienschaffens erwies sich Kodalys „Psalmus hun= 
garicus”, der mit diesem Werk religiöse Geistigkeit 
und volksgebundene Melodik nahtlos verschweißt. Der 
Hamburger Singakademie unter Adolf Bautze und 
dem Tenor Naan Pöld ist eine von hymnischem 
Schwung getragene Aufführung zu danken. Hannover 
war mit Honeggers „König David“ durch den Hanno= 
verschen Oratorienchor unter Fritz von Blohs ener= 
gischer Leitung würdig vertreten. Diese Darbietung 
war einer der Eckpfeiler der Goslarer Chormusiktage 
und hinterließ aufs ganze gesehen den gleichen packen- 
den Eindruck wie vor wenigen Monaten in Hannover. 
Die Aufführung von Orffs „Carmina burana” beschloß 
die Reihe der großen Chorwerke. Die Goslarer Chor= 
vereinigung unter Herbert Spittler ersang sich einen 
begeisternden Erfolg, wenngleich auch die Wiedergabe 
ein wenig zu klangforciert erschien. 


Zwei Konzerte waren den Kammerchören vorbehalten, 
von denen der Kammerchor der Niedersächsischen 
Hochschule für Musik und Theater in Hannover unter 
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Fritz von Bloh den Idealfall eines kleinen gemischten 
Chors stellte. Es war ein musikalischer Genuß, die 
Madrigale aus dem 16. und 17. Jahrhundert und eine 
Reihe von Chören aus Monteverdis „Orfeo“ zu hören. 
Der Braunschweiger Lehrergesangverein unter Prof. 
F. W. Reich gab danach ein Bild sauberen, umsichtig 
geleiteten Laiensingens. Der schon erwähnte hollän= 
dische Gastchor unter Leitung von Willem Wiesehahn 
mit dem Organisten Jaap Spigt verband sich mit dem 
Knabenchor Hannover unter Heinz Hennig zu einem 
Kirchenkonzert, dessen Programm von holländischer 
Kirchenmusik und Bachs Motette „Jesu meine Freude“ 
gebildet wurde. 

Die chorischen Darbietungen wurden durch eine Reihe 
namhafter Solisten unterstützt: Lotte Koch=Graven= 
stein und Hertha Flebbe (Sopran), Erika Wien und 
Lotte Wolf-Matthäus (Alt), Helmut Kretschmar und 
Naan Pöld (Tenor), Robert Titze (Bariton), Rudolf 
Aue (Baß) und Heinz-Walter Krückeberg (Erzähler) 
waren bewährte Helfer bei den Aufführungen der ver= 
schiedenen Oratorien. Schließlich ist auch das Nieder= 
sächsische Symphonieorchester nicht zu vergessen, 
ohne dessen Bereitwilligkeit das Zustandekommen der 
Chormusiktage in Goslar nicht denkbar gewesen 


wäre. Helmut Wilhelm 


Oratorienchor mit „Herakles” in der Nieder- 
sachsenhalle 


Drama in Händelschem Licht 


Das Händeljahr 1959 (200. Todestag des Komponisten) 
wirft in Hannover seine Schatten voraus. Nach der er= 
folgreichen Wiederbelebung des „Julius Cäsar“ im 
Opernhaus setzte sich der Hannoversche Oratorien= 
chor mit dem Niedersachsenorchester in einem von der 
Velksbühne veranstalteten, von beinahe 3000 Men= 
schen besuchten Konzert in der Niedersachsenhalle für 
ein weltliches Oratorium Händels, für den „Herakles“, 
ein. Dieses Drama nach der griechischen Sage vom 
Tode des großen Feldherrn, dessen Text von dem eng= 
lischen Geistlichen Broughton auf Sophokles’ Trachi= 
nierinnen zurückgeht, ist von einer geradezu szenisch 
greifbaren Wirkungsnähe. Auf einer Freilichtbühne 
müßte sich dieses lichtvolle, bukolisch=lyrische Drama 
mit seinem Reichtum an dramatisch beseelter Musik 
herrlich ausnehmen. 


Hauptfigur in diesem Eifersuchts=Mythos ist nicht 
eigentlich der Titelheld, sondern Dejanira, die Frau 
des Herakles, die in ihrer Verblendung gegenüber der 
gefangenen Königstochter Jole sich eines Liebeszaubers 
bedient, um sich die Zuneigung ihres Mannes wieder 
zu sichern. Sie schenkt Herakles ein kostbares Kleid, 
das ihr der Zentaur Nessos anvertraut hat, nicht 
ahnend, daß in diesem giftgetränkten Gewand nicht 
liebeskräftige Macht, sondern die Rache des Nessos 


verborgen ist. Das Werk gipfelt in der Todesarie des 


Herakles, in einer musikdramatischen Szene von einer 
realistischen Gewalt, die geradezu Verdi vorwegnimmt. 


Händel hat aber darüber hinaus in diesem Drama 
Arien, Chöre und elegant instrumentierte Orchester= 
stücke von einer wundersamen Helligkeit und Poesie 
geschrieben. Die idvllische „Szene“ verdunkelt sich 
beim Höhepunkt der Eifersucht und beim Tod Herak= 
les, um am Schluß wieder im Grundakkord ungebro= 
chener Klarheit und Freudigkeit zu erstrahlen. Mar 
kann nicht verstehen, daß dieses musiktrunkene Zeug= 
nis einer noch heute höchst lebendigen Auffassung des 
Griechentums vor Lessing und Gluck beinahe ver- 
gessen ist. So kommt dieser Oratorienchor-Aufführung 
weit über lokalem Interesse stehende Bedeutung zu. 
Fritz von Bloh, der Dirigent, erwies sich gegenüber 


den beinahe modern anmutenden Gegensätzen der 
Partitur, der Vitalität und Feinfühligkeit, der Wucht 
und Anmut, der dramatischen Energie und der buko- 
lischen Zierlichkeit, als ein stilsicherer Gestalter, der 
den großen Oratorienchor, der durch Herren des 
Kammerchors der Musikhochschule verstärkt war, zu 
einer schwebenden, anmutigen Eleganz des polypho= 
nen Singens inspirierte, ihm aber auch alle dramatische 
und seelische Nachdrücklichkeit abzuverlangen wußte, 
Das Niedersachsenorchester zeigte sich dem schier un= 
erschöpflichen Abwechslungsreichtum des Rhythmus 
und der Instrumentation, den zahlreichen harmo- 
nischen Farbwerten und den dynamischen Effekten 
(köstlich die Echowirkungen!) durchaus gewachsen. 
Nicht zu vergessen die akkurate, stilbestimmende Selb= 
ständigkeit, mit der die Cembalistin Ortrun Reichhold 


und der Solocellist Mahlke den Generalbaß hand- 
habten! 


Schade nur, daß in der solistischen Leistung Claudia 
Hellmanns (Berlin), deren Arien sich noch eindrucks= 
voller zum klingenden Charakterbild der eifersüch= 
tigen, ungewollt mörderischen Dejanira hätten runden 
müssen, einige Wünsche nicht erfüllt wurden! Um so 
feiner, Iyrisch bezwingender und poetischer sang Phi= 
line Fischer, die ideale Händelsängerin aus Halle, die 
Sopranrolle der Jole. Der kultivierte Tenor Heinz 
Hoppe (als Herakles Sohn Hyllos) hatte am idyllischen 
Seitenpfad des Werkes wirkungsvollen Anteil. Und 
was den Herakles in der Gestalt des Cuxhavener 
Bassisten Erich Wenk betrifft, so kann man sich seine 
wenigen, dafür aber um so schwierigeren Arien kaum 
ekstatisch überzeugender verwirklicht denken. Der 
Hannoveraner Gotthard Kronstein ist in oratorische 
Baßaufgaben markant hineingewachsen, das bewies 
seine tadellose Bewältigung dreier Nebenrollen. Das 
Publikum ging dankbar und verständnisvoll mit und 
spendete am Schluß lang anhaltenden Beifall. 


Erich Limmert 


Münchner Chorbuben begeistern Paris 


Die Münchner Chorbuben sind von ihrer 8. Auslands= 
Konzertreise, die länger als drei Wochen dauerte und 
sie nach Paris führte, zurückgekehrt. Unter der Lei- 
tung ihres Direktors Fritz Rothschuh sangen die Chor= 
buben vorwiegend zeitgenössische Passions= und Or= 
chestermusik, darunter Werke von Heinrich Suter= 
meister, Heinrich Kaminski, Hugo Distler, Heinrich 
Lemacher, Fritz Rothschuh, Peter Förster und Hein= 
rich Freistedt. Auf dem Wege nach Frankreich sang 
der Chor in Ravensburg, Friedrichshafen, Meersburg, 
Singen, Donaueschingen, Freiburg und anderen 
Städten — eines der beiden Freiburger Konzerte der 
Münchner Chorbuben wurde vom Südwestfunk auf= 
genommen und gesendet —, auf dem Rückweg kon= 
zertierte der Chor in Karlsruhe und Pforzheim. In 
Paris selbst gaben die Münchner Chorbuben in über= 
füllten Kirchen vier Konzerte, die bei den Tausenden 
von Zuhörern eine ganz unerwartete Begeisterung 
auslösten. Der Erzbischof von Paris, Kardinal Feltin, 
bereitete dem Chor einen feierlichen Empfang in 
seinem Palais. Während des ganzen Aufenthaltes in 
Erankreich wohnten die Münchner Chorbuben in fran= 
zösischen Familien, überwältigt von der Gastfreund- 
schaft und Zuneigung, die sie privat und offiziell er= 
fahren durften. Auch in Versailles gab der Chor zwei 
Konzerte und wurde vom Bürgermeister im Rathaus 
festlih empfangen. Mehrere Tage hatten die Chor= 
buben Gelegenheit, Sehenswürdigkeiten von Paris 
und Versailles kennenzulernen. 


Distler »Eine deutsche Choralmesse« 


Hugo Distler hat die Erneuerung der evangelischen 
Kirchenmusik richtungweisend mitbestimmt. Wenn 
auch das Vorbild eines Heinrich Schütz unverkennbar 
ist, zeichnen sich Distlers Chorkompositionen durch 
individuelle, schwebende Linearität, durch klangliche 
Eigenart und rhythmische Lebendigkeit aus. 

Am 24. Juni 1958 wäre Distler fünfzig Jahre alt gex 
worden. Der Braunschweiger Domchor und die ver= 
dienstvolle Leiterin Dr. Ellinor v. d. Heyde=Dohrn 
haben sich von jeher für eine stilvolle Interpretation 
seiner Werke eingesetzt. Oft glückten ideale Wieder- 
gaben. Im Braunschweiger Dom St. Blasius wurde 
„Eine deutsche Choralmesse“ (opus 3) für sechsstim- 
migen Chor a cappella erstaufgeführt. Alle Kenn- 
zeichen des Distlerschen Personalstils sind in dieser 
erregenden Komposition abzulesen, die unbegreif- 
licherweise nach der Uraufführung am 4. Oktober 1931 
während der „Nordisch-deutschen Orgelwoche” in 
Lübeck) nur außerordentlich selten zuhören war. Klang= 
lich feingestuft sang der Domchor die fünfteilige 
Messe, deren Texte und thematisches Material nach 
Chorälen des 16. Jahrhunderts und den Einsetzungs= 
worten des Abendmahles (nach Martin Luther) zu= 
sammengestellt wurden. gos 


* 


Edmund Konsek zum Gedenken 


Im Alter von 69 Jahren ist in Bad Salzuflen Rektor i.R. 
Edmund Konsek, der Präsident des Deutschen Sänger= 
bundes, gestorben. 


Nicht nur der Deutsche Sängerbund, sondern das ge= » 
samte deutsche Chorwesen hat einen sehr schweren 
Verlust zu beklagen. Und in die Trauer senkt sich das 
Gefühl der dankbaren Erinnerung an eine Persönlich= 
keit, die durch ihre Vitalität, ihren energischen Weit= 
blick, ihre verständnisvolle Bereitschaft, ihren humor-= 
vollen, lebensnahen und gütigen Zug überall Freunde 
hatte. Mit unermüdlicher Tatkraft hat er, vor allem 
nach seinem Amtsantritt als Nachfolger Anton Peschs, 
nıcnt nur den Wiederaufbau und den Ausbau des 
Deutschen Sängerbundes in die Hand genommen, son= 
dern vor alıem mit entschlossener Bereitwilligkeit alle 
Fragen des öffentlichen Musiklebens angepackt. Es 
waren diese insbesondere zwei Dinge, die ihm am 
Herzen lagen: die Musikerziehung und das Chorwesen 
in seiner Gesamtheit. Als vor Jahren an ihn die Frage 
der Gründung einer Arbeitsgemeinschaft Deutscher 
Chorverbände herangetragen wurde, verschloß er sich 
nicht, im Gegenteil, er griff freudig zu, das Gemeinsame 
als Erstes und Vordringliches erkennend, und baute mit 
auf, immer bereit und gegenwärtig, aus seinem reichen 
Wissen und seiner reichen Erfahrung beisteuernd und 
in kritischen Situationen mit dem guten, lösenden 
Wort zur Hand. Das gerade wollen wir ihm nicht ver= 
gessen, dem Idealisten, der der Sache treu geblieben 
ist und sie energisch und ernst in der gemeinsamen 
Front mitverfocht. 


Der Verband Deutscher Oratorien= und Kammerchöre, 
dem Konsek von Anbeginn an freundschaftlich nahe= 
stand, entsendet dem guten Freund und Kameraden 
den letzten Gruß, einen Gruß der Dankbarkeit und 
des aufrichtigen Versprechens, seiner nicht zu ver= 
gessen. ev 
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ERNST LAAFF 


Wer hat »sprechen« gelernt? 


Jeder Mensch glaubt, sprechen zu können. Wenn dem 
normalen Menschen gesagt wird, daß er erst richtig 
sprechen lernen müsse, dann denkt er meist ungläu= 
big lächelnd an jene Kasernenhof-Praxis, die dem Re= 
kruten klarzumachen suchte, daß er weder gehen noch 
stehen könne. Man ist aber allgemein überzeugt, 
mindestens das Sprechen als Verständigungsmittel zu 
beherrschen und überläßt die „Kunst des Sprechens“ 
gern dem Künstler. Nur wer sich selbst — und zwar 
praktisch, nicht nur theoretisch — Fähigkeiten im 
richtigen Sprechen erworben hat, wozu guter Unter= 
richt und fleißiges Üben unabdingbare Voraussetzun= 
gen sind, der weiß, wie weit und mühevoll der Weg 
ist, der zur soliden Sprechtechnik führt, selbst wenn 
man ihn gar nicht bis zum hohen Ziel künstlerischen 
Sprechens geht. R 

Meist lernen nur solche Leute sprechen, die sich durch 
einen Sprachfehler behindert fühlen, die etwa lispeln 
oder stottern. Viel seltener entschließt sich derjenige 
zur Teilnahme an der Sprecherziehung, der einen der 
vielen Berufe erwählt, in denen das Sprechen eine 
entscheidende Rolle spielt: etwa der zukünftige Lehrer, 
Pfarrer, Rechtsanwalt oder Politiker. 


Jeder Lehrer, in welchen Fächern er auch unterrichten 
mag, muß täglich mehrere Stunden zu seinen Schülern 
sprechen, Er hat vielleicht — bei weitem nicht immer 
— einige Unterweisung im Sprechen während seiner 
Ausbildung erhalten, dann aber meist nur im Gruppen, 
ganz selten im Einzelunterricht. Kann man richtiges 
Sprechen so lernen? Kurzfristig und gemeinschaftlich? 
Bestenfalls in sehr bescheidenen Grenzen, nie aber 
ausreichend zum Lehrberuf. Die erschreckend hohe 
Zahl der stimmkranken Lehrer aller Schulgattungen — 
man möchte sagen: vom Kindergarten bis zur Uni= 
versität — beweist dies eindeutig, Sowenig man das 
Spiel eines Musikinstrumentes einwandfrei nur im 
Gruppenunterricht und in kurzer Zeit erlernen kann, 
ebensowenig ist es möglich, in knapp bemessenen 
Kursen singen oder sprechen zu lernen. In Gruppen 
von 20 bis 30 Mitgliedern (und mehr!) kann auch der 
tüchtigste Stimmpädagoge bestenfalls einige Grund- 
lagen vermitteln, mehr theoretisch als praktisch in das 
Gebiet der Stimmerziehung einführen, die elemen= 
tarsten Fragen anschneiden, um so zu eigenem 
Weiterstudieren anzuregen. Auch nur einen einzigen 
sattelfesten Sprecher wird er so gut wie nie aus solchen 
Kursen entlassen können. 


Was vermittelt, denn die Schule im Durchschnitt hin= 
sichtlich des Sprechens ihren Schülern? Da ermahnt 
ein Lehrer: „Sprich laut und deutlich!” Ein anderer 
verlangt: „Mach den Mund auf und die Zähne aus= 
einander!” So einer etwas von Stimmtechnik gehört 
hat, heißt es: „Sprich vorne!” Was soll der Schüler 
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mit solchen Forderungen? Zumal wenn sie der Lehrer 
selbst nicht vorbildlich erfüllt und ihm die praktische 
Ausführung nicht demonstrieren kann, geschweige 
denn bei seinen Schülern methodisch die Voraus= 
setzungen zur Erfüllung solcher Wünsche zu schaffen 
vermag! Wenn ein Sportlehrer fordern wollte: „Laufe 
die 100 Meter in 13 Sekunden!” oder „Springe doch 
anderthalb Meter hoch!“, dann handelte er genau so 
wenig sinnvoll wie seine oben zitierten Kollegen bei 
ihrer angeblichen Stimmerziehung, nämlich ohne die 
zunächst notwendige, wohldurchdachte und zwec= 
entsprechende Vorarbeit, die allein zur bestmöglichen 
Leistung führen kann. 


Gewissenhafte Lehrkräfte, die im Laufe ihrer Studien 
nicht genügend sprechtechnische Unterweisung erhal-= 
ten haben, versuchen diese Lücke durch die Lektüre 
des einschlägigen Schrifttums über Stimmphysiologie, 
über Stimmpflege und Stimmbehandlung zu schließen. 
Ihrer wartet beileibe keine leichte Aufgabe — nicht 
nur wegen der weitverzweigten Literatur, sondern 
mehr noch wegen der Gegensätzlichkeit der darin 
vertretenen Auffassungen. Gerade auf dem Felde der 
Stimmbildung blüht der „Methodenstreit” wie nir= 
gends sonst. Dabei geht es keineswegs nur um Me- 
thoden der Ausbildung, sondern um krasseste Mei- 
nungsgegensätze selbst über die elementarsten Fragen, 
wie die des Atmens, des Stimmapparates, der 
Resonanz usw. Dieser Stimmbildner wendet lange 
und mühsame Arbeit auf den Ausgleich der Register 
— jener bestreitet überhaupt die Existenz von Regi= 
stern; der eine verspricht viel vom Prinzip des Atem= 
stauens — der andere verwirft es gänzlich; hier lehrt 
man die klare Bildung jedes Vokals in seinem Eigen= 
charakter, dort verlangt man das Abdecken jeden 
Vokals durch Annäherung an das Klangbild des 
nächsthelleren oder =dunkleren. Um Beispiele solcher 
Meinungsverschiedenheiten, die sich beliebig ver= 
mehren ließen, aufzuzeigen, braucht man gar nicht 
in jene Sphären hinabzusteigen, in denen Können 
und Wissen einen solch niedrigen Stand einnehmen, 
daß — wenn es keine Verantwortung gäbe — nur noch 
der unfreiwillige Humor zu konstatieren bliebe. Jedoch 
auch dafür, um die Gefahren anzudeuten, ein paar 
Beispiele: Kennen Sie den Unterschied zwischen 
„Goethe=“ und „Schiller-Atem“? Eine süddeutsche 
Gesanglehrerin hat ihn ihren Schülern beigebracht... 
Wußten Sie schon, was man sich alles vorstellen muß, 
um richtig zu singen — daß Ihnen ein Vogel auf dem 
Nasenrücken sitzt, daß Sie ein enggeschnürtes Korsett 
tragen, daß man Ihnen — alles Beispiele aus der 
Praxis! — Ein Schwert am Nacken hineinstößt, das 
dann dort wieder herausschaut, wo der Rücken seinen 
anständigen Namen verliert? Man konnte das im 


privaten Gesangunterricht einer nordwestdeutschen 
Großstadt vor zwei Jahrzehnten lernen... Haben S’e 
schon versucht, die „Feldeinsamkeit“ von Brahms flach 
auf dem Rücken am Boden liegend zu singen? Nur so 
konnte man sich‘nach der Meinung eines rheinischen 
Stimmbildners in die Stimmung dieses Liedes ver- 
setzen, analog dem Hirtenknaben auf Lenbachs be= 
rühmtem Bilde... Vielleicht haben diese mehr als 
kuriosen Ratschläge wenigstens ein Gutes: daß näm- 
lich der arme Schüler bei derartigen „Vorstellungen“ 
nicht an seinen Kehlkopf denkt und diesen in Ruhe 
läßt. 


Verlassen wir daher solche trüben Gefilde stimmbild- 
nerischen Wirkens, die man nur streifen muß, um die 
Gefahren aufzuzeigen, die dem Gesangbeflissenen be= 
gegnen können, wenngleich solch extreme Fälle be- 
stimmt zu den seltenen Ausnahmen gehören. Es darf 
jedoch nicht übersehen werden, daß ähnliche Gefahren 
durch Mißverständnisse und nicht geringere Schw'e- 
rigkeiten durch die gegensatzreichen Darstellungen 
stimmbildnerischer Prinzipien für denjenigen auf- 
tauchen, der sich lesend auf diesem Gebiete weiter- 
bilden möchte. So er nicht verwirrt wird, droht 
ihm das Steckenbleiben in bloßer Theorie. Ohne 
Lehrer, nur mit wissenschaftlicher oder gar pseudo- 
wissenschaftlicher Literatur über das Geigenspiel, hat 
gewiß noch niemand gut geigen gelernt, kaum auto= 
didaktisch mit Hilfe einer Geigenschule. Dasselbe gilt 
vom Sprechen. 


Will also ein Lehrer seine Stimme gesund erhalten, 
so daß sie der starken Beanspruchung im Lehrberuf 
auf die Dauer gewachsen ist, dann muß er recht früh- 
zeitig — bevor Schäden aufgetreten sind — r'cht'g 
sprechen lernen, sonst verliert er viel Zeit durch d’e 
Korrektur der zur Gewohnheit gewordenen Fehler. 
Dies kann fast nur im Einzelunterricht mit der nötigen 
Gründlichkeit geschehen. Wie jedes solide Stud’um 
erfordert auch das Sprechenlernen seine Zeit — nicht 
einige Wochen, nicht wenige Monate, sondern me'st 
Jahre. Ist es nicht schon eine Versündigung an der 
Jugend, wenn ein Stimmbildner auf die Frage eines 
Anfängers, wie lange er studieren müsse, um Sänger 
zu werden, die Antwort zu geben wagt: „In zwei 
Jahren stehen Sie auf der Bühne“ — wie man es leider 
erleben muß? Man stelle sich nur als Paralle'fall e'nen 
Geiger nach zweijährigem Studium auf dem Pod’um 
vor! Soll Singen etwa leichter sein? Jeder gute Schau- 
spieler wird es bestätigen, daß die Kunst des Spre= 
chens um nichts leichter ist als die des S'ngens und 
daß infolgedessen eine gepflegte Sprechweise d’e 
gleiche Übung und denselben Fleiß voraussetzt. Selbst 
derjenige, der sich nicht bis zur Rezitation von litera= 
rischen Kunstwerken vorwagt, wer lediglich das r'ch= 
tige Sprechen innerhalb der Umgangssprache anstrebt, 
wird dieses Ziel nicht in wenigen Monaten erre’chen. 


Es ist höchst aufschlußreich für einen Sprecherzieher, 
einmal auf Tagungen oder Fortbildungskursen für 
Lehrer der Volks=, Mittel= oder höheren Schule wäh= 
rend der Vorträge oder besonders der Diskussionen 
auf die sprechtechnische Seite zu achten. Von ein'gen 
rühmlichen Ausnahmen abgesehen, begegnet er n'cht 
nur fast allen Sprechsünden, sondern in erschrecken= 
dem Ausmaß auch kranken und bereits völlig ver= 
dorbenen Stimmen. Das wird denjenigen nicht sonder= 
lich verwundern, der die übliche Ausbildung — oder 
besser: Nichtausbildung — der Sprechstimme während 
der Vorbereitung auf den Lehrberuf kennt, auch nicht 


denjenigen, der die stimmliche Beanspruchung eines 
Lehrers durch den umfangreichen Stundenplan und 
die übergroße Schülerzahl in einer K'asse, nicht zu= 
letzt auch infolge von akustisch ungünstigen Schul- 
räumen erlebt hat. Von den Lehrkräften unserer 
höheren Schulen hat in der Regel nur der Schul- 
musiker regelmäßigen st'mmerzieherischen Unterricht 
genossen. Alt= und Neuphilologen bleiben (mit Aus- 
nahme der Übungen zur Erreichung des Klangbildes 
ihrer Fremdsprache) von der stimmlichen Erziehung — 
zumal im Deutschen — fast unberührt, ebenso wie der 
Mathematiker oder Naturwissenschaft'er, denn even= 
tuelle spärliche H'nweise während der Referendarzeit, 
meist von sprachlich genau so ungeschulten älteren 
Kollegen gegeben, können kaum zählen. So darf 
man nicht überrascht sein, wenn in der heutigen 
Schule unsere Jugend ihre deutsche Muttersprache zwar 
richtig schreiben und denken, aber nicht sprechen 
lernt. An dieser höchst betrüblichen Tatsache ändern 
auch die Bemühungen um eine dialektfreie Aus= 
sprache nichts; auch wer Hochdeutsch denken, lesen 
und schreiben ‚kann, spricht es noch lange nicht im 
phonetischen Sinne gut und richtig. 


Um so größer ist in dieser mehr als bedauerlichen 
Situation die Verantwortung des Musiklehrers. Die 
ihm allein zufallende Aufgabe der Sprecherziehung 
ist im Grunde so umfassend, daß er sie unmöglich voll 
erfüllen, sondern nur nach besten Kräften helfen 
kann. Es wäre zudem sehr ungerecht, von ihm zu 
fordern, daß er alleine alles das wettmacht, was von 
den anderen Kollegen in den übrigen Fächern meist 
gar n’cht oder zu unvollkommen getan wird. Er hat 
ohnehin viel zu wen'g Unterrichtsstunden angesichts 
des umfangreichen Stoffes, den er seinen Schülern 
nahebringen soll, und im Hinblick auf die unbestreit= 
bare Wichtigkeit musischer Bildung, die er ihnen ver- 
mitteln muß. Dennoch kann nur er vorerst das grund= 
legende Gebiet der Stimmerziehung pflegen, solange 
eine ausreichende Sprecherziehung nicht unumgänglich 
zur Ausbildung jedes Lehrers gehört. Innerhalb der 
ihm jetzt gesetzten engen Grenzen kann der Musik= 
lehrer diese Aufgabe am ehesten durch sein Vorbild, 
durch das Beisp’el feh'erfreien Sprechens und durch 
kurze Sprechübungen während der Musik=- und vor 
allem der Chorstunden verwirklichen. Das ist wenig 
genug. 


Falls man den Mut zu fast utopisch anmutenden Vor= 
stellungen aufbr'ngt, könnte man sogar daran denken, 
daß sich vielleicht ein’ge Kollegen der übrigen Schul= 
fächer zusammenfinden, um von den stimmbildne= 
rischen Erfahrungen ihres Musik=Studienrates zu 
profitieren. Wenn der Musiklehrer eine Arbeits= 
gemeinschaft seiner Schüler für richtiges Sprechen 
zustande bringt, so werden es ihm die verständigen 
Eltern besonders danken. Zugegeben: dies alles sind 
Auswege; denn e’gentlich gehörte das richtige Spre= 
chen nun e'nmal zur Grundausbildung jedes Lehrers. 
Und: a!s Schulfach müßte man es unterrichten, am 
sinnvollsten in enger Verbindung mit dem Deutsch= 
Unterricht. Obwohl es w’rkl’ch n’cht zu verstehen ist, 
daß es das so w'chtige Fach „Sprechen“ in unseren 
Schultypen überhaupt n'cht g'bt, scheiterten bisherige 
Bemühungen, es zu schaffen, hauptsächlich wohl in= 
fo'ge der we'tverbreiteten Meinung, daß ja jeder 
norma'e Mensch richt’g sprechen könne. Wie soll man 
bei den Behörden Verständnis für die Notwendigkeit 
dieses Faches voraussetzen, solange die Schule selbst 
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dafür so wenig Interesse aufbringt? Vom Sportlehrer 
verlangt man selbstverständlich die nötige praktische 
Erfahrung und theoretisch-wissenschaftliche Vorbil= 
dung, die es verhütet, daß seine Zöglinge bei ihren 
Übungen körperlichen Schaden nehmen. Müßte man 
nicht ebenso von den übrigen Lehrern fordern, daß sie 
so sprechen, daß das nachahmende Kind an seiner 
Stimme nicht durch falsche Behandlung lebensläng= 
lichen Schaden erleiden kann? 


Jeder Pädagoge kennt die Bedeutung des guten Vor= 
bildes und von dessen Nachahmung durch die Jugend. 
Gerade auf dem Gebiete der Stimmerziehung wird 
dieser Nachahmungstrieb besonders wichtig; denn im 
Klavier- oder Violinunterricht läßt sich vieles optisch 
deutlich machen, die richtige wie die falsche Spiel= 
bewegung kann man handgreiflich vormachen, aber 
beim Sprechen und Singen kann niemand in den 
Stimmapparat hineinschauen; der Schüler lernt hier 
vorwiegend mit dem Ohr, durch hörendes Vergleichen 
und stimmliches Nachahmen. Darum wird hierbei das 
gute Beispiel des Lehrenden einfach unentbehrlich. 
Ein alter Musikantenspruch sagt mit Recht: „Es gibt 
keine schlechten Chöre, sondern nur schlechte Chor= 
meister.” Und ein weiterer stellt ebenso richtig fest: 
„Wie der Kantor singet, also singet auch sein Chor.” 
Dasselbe gilt für die Schulklasse: sie spricht so gut 
oder so schlecht, wie der Lehrer es ihr vormacht. 
Spricht die Klasse schlecht, so tragen nicht die Schü= 
ler, sondern die Lehrer daran die Schuld. Und dies 
Verschulden ist wahrhaftig weit größer, als es sich 
manche Lehrkräfte bislang klargemacht haben. In den 
schlimmsten Fällen kann eine dauernde falsche 
Stimmbehandlung — sei es beim Singen im Chor oder 
beim Sprechen im Unterricht — bis zur bleibenden 
Stimmschädigung des Schülers führen. Schuldhafte 


‚Körperverletzung aber — und dazu gehört gewiß die 


des Kehlkopfes — müßte auch ohne die entsprechen= 
den Paragraphen des Strafrechtes auf alle Fälle ver- 
mieden werden. Es geht um nichts Geringeres als um 
die Stimmen junger Menschen! Gottlob halten die 
jungen Stimmen von Natur aus viel aus, auch man= 
chen Mißbrauch. Ein verantwortungsbewußter Päd- 
agoge aber wird wie ein guter Arzt vorbeugen; er 
muß bei Erkrankungen den Weg zur Heilung zu zei- 
gen wissen, nicht aber hilflos auf die starken Kräfte 
der Natur allein hoffen. 


Wenige Minuten — auf dem Weg zur Arbeitsstätte, 
vor einem Vortrag — genügen, im Nu ist man — wie 
der Sänger beim Einsingen oder der Instrumentalist 
beim Einspielen — „eingesprochen”, was unzählige 
Schauspieler, Redner, Lehrer oder Rundfunksprecher 
an sich selbst erfahren. 


Gerade in der Schule, besonders im Chorsingen, wo 
man mit jeder Minute geizen muß, wirken diese klei- 
nen Sprechübungen geradezu Wunder. Wenn hier 
systematisch in jeder Stunde wenige Minuten diesen 
Sprechübungen gewidmet und so die Vokale, Di- 
phthonge, Konsonanten, schwierige Konsonantenver- 
bindungen u. a. mit richtiger Atmung, Zungen= und 
Lippenstellung erarbeitet werden, wenn so zugleich 
zeitsparend der Weg zum rechten Singen geebnet 
wird, dann ist schon etwas erreicht. Jeder Chordiri= 
gent, der solche Übungen methodisch in jede seiner 
Chorproben einbaut, selbstverständlich in kleiner 
Dosierung und über weite Zeiträume verteilt, wird 
den Erfolg bald spüren, nicht nur an der Deutlichkeit 
der Aussprache, sondern zudem an der mühelosen und 
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klangschönen Tongebung seines Chors, nicht zuletzt 


aber an dessen erhöhter Fähigkeit zur Gestaltung 


eines starken Ausdrucks. In Heys „Kunst des.Spre= 
chens“ finden wir einen wichtigen und zuverlässigen 
Helfer für die in ihren Auswirkungen auf das ganze 
Leben so entscheidende Sprecherziehung. Erfahrungs= 
gemäß wird der im Sprechen erzogene Mensch eine 
ganz andere, innerlich gefestigte, selbständig und 
sicher auftretende Persönlichkeit. Er strahlt etwas aus 
und kann dem, was er will, überzeugend Ausdruck 
geben. Die Mühen, die er bei seinen Sprechstudien 
aufwendete, kommen nicht nur ihm und seinem Fort= 
kommen zugute, nicht nur allen denen aus seiner 
Umwelt, die er durch sein Beispiel zu unbewußter 
Nachahmung anhält, sondern darüber hinaus dem 
kostbaren Besitz und Erbe: unserer deutschen Sprache. 


Junggesang-Programme 1958 


ERLANGEN. Unter Leitung von Hans Reitzamer 
wirkten beim Junggesang der Städtischen Singschule 
Erlangen 200 Kinder verschiedener Klassen der Sing= 
schule, der gemischte Chor des Singvereins Utten= 
reuth, ein Streichorchester, eine Spielgruppe mit Orff= 
Instrumenten und Toska Schott, Sopran, mit. Unter 
dem Titel „Kinder singen und musizieren“ kamen zur 
Aufführung: Carl Orff „Einzugsmusik“ (1935), Früh= 
lingslieder, Kantaten von Cesar Bresgen, Hans Reitz= 
amer, „Die Reise um die Welt“, ein Bewegungsspiel 
von Bruno Stoertzenbah, Lieder aus dem Orff-Schul- 
werk sowie eine „Sommerkantate” mit Liedsätzen 
von Vulpius, Frank, Lang und Marx. „Hier wächst 
den Laienchören eine sangesfrohe Jugend heran; aus 
den Reihen dieser Kinder werden die Konzerte später 
einmal ein aufnahmebereites und verständiges Pu= 
blikum finden. Denn für das Weiterleben der Musik 
ist der Zuhörer von ebenso entscheidender Bedeutung 
wie der ausübende Künstler...” (Erlanger Tagblatt). 


KAUFEUREN. Unter Leitung von Ludwig Hahn fand 
am 27. Juni der Junggesang der Städtischen Singschule 
Kaufbeuren statt, an dem sich die vier Grundstufen 
und der Abendkurs der Städtischen Singschule, die 
Kaufbeurer Martinsfinken und einige Instrumenta= 
listen beteiligten. Das Programm brachte Kantaten 
und Lieder aus alter und neuer Zeit, u. a. von Armin 
Knab, Otto Jochum und Ludwig Hahn. 


MINDELHEIM. Bei einem Frühlingskonzert der Sän= 
gervereinigung Mindelheim wirkten auch der Abend= 
kurs und ein Kinderchor der Städtischen Singschule 
Mindelheim mit, vor allem in dem zweiten Teil des 
Volkslieder-Oratoriums „Das Jahr im Lied“ von Joseph 
Haas, in dem Männerchor mit Jugendstimmen „Stun= 
denruf“ von Walter Rein und in der das Konzert be= 
schließenden Hymne „Singet dem Herrn“ von Karl 
Lampart. 


NEU-ULM. Die Albert=Greiner-Singschule Neu-Ulm, 
Leiter Willi Grimm, bestritt ihren Junggesang mit 
sechs Singschulklassen, einem Abendkurs und dem 
Frauenchor des Singvereins Pfuhl. Zur Aufführung 
gelangten schwäbische Volkslieder, Kantaten von Bar= 
thelmes, Lampart und Haas sowie Paul Hindemiths 
„Wir bauen eine Stadt“. 


NÜRNBERG. 2000 Schüler und Schülerinnen der 
Städtischen Singschule, die Nürnberger Singgemein= 


schaft und der Nürnberger Männergesangverein, das | 


Fränkische Landesorchester und ein Soloquartett san= 
gen in der Messehalle „Allerlei Geschichten in Musik“, 
Außer Liedfolgen und szenischen Kantaten von Her= 
mann Simon, Robert Saar und Armin Knab gab es 


fünf Uraufführungen: Hans Gebhard „Ein Schultag“, 
Kantate für Kinderstimmen und Instrumente, Hans 
Lang „Die Bremer Stadtmusikanten“, Kantate für Vor- 
sängerin, Kinderstimmen und Instrumente, Ludwig 
Gebhard „Ums Männleinlaufen“, szenische Kantate 
für Jugendchor, Soli, Sprecher und Instrumente, Hans 
Baker „Sankt Peter mit der Geiß”, eine Fabel von 
Hans Sachs für Kinderchor, drei Soli und Instrumente, 
Waldemar Klink „Die Legende von Sankt Sebald”, 
Legende für Baritonsolo, Jugendchor, gemischten 
Chor und Orchester. Gesamtleitung Waldemar Klink. 


SCHWEINFURT. Unter Leitung von Lorenz Schlerf 
sang die Städtische Singschule Schweinfurt folgendes 
Junggesang-Programm: „Von allerlei Tieren“ von 
Otto Jochum, Lieder aus dem Orff-Schulwerk, „Das 
Schlaraffenland” von Cesar Bresgen, „Wanderkantate” 
von Lorenz Schlerf. Außerdem spielte die Musizier= 
gruppe der Singschule alte Volkstänze aus deutschen 
Gauen, bearbeitet von Gerd Ochs. Der Junggesang 
wurde in Bad Kissingen wiederholt. 


SULZBACH-ROSENBERG. Zwei Veranstaltungen be= 
schlossen das Schuljahr 1957/58 der Städtischen Sing= 
schule Sulzbach-Rosenberg: ein Abend „Heitere Ba= 
rockmusik“”, an dem Sulzbacher Singschulklassen 
und die Instrumentalgruppe der Singschule neben 
einigen Solisten Lieder und Kanons von Rathgeber, 
Telemann, Caldara und Bachs „Bauernkantate” auf- 
führten, ein zweites Programm „Kinder singen und 
musizieren“, das Lieder und Kantaten von Marx, 
Biebl und Bresgen sowie Stücke aus dem Orff=Schul= 
werk enthielt. Die Leitung hatten Oswald Heimbucher 
und Heinrich Rösch. 


WEILHEIM. Der Kinderchor der Singschule Weilheim 
sang unter Leitung von Anton Maier in seinem Jung= 
gesang vor allem Volksliedsätze, darunter eine Lied- 
gruppe von Volksweisen aus europäischen Ländern. 
Zwei Kantaten vervollständigten das Programm: „Ein 
neues Kleid zu Lust und Freud“ von Hans Baker und 
die Liedfolge „Alleweil ein wenig lustig“ mit Sätzen 
von Jochum, Höffer, Bräutigam und Bergese, bei denen 
ein Männerchor und ein Kammerorchester mit= 
wirkten. Die Presse hob die Leistung des Kinderchors 
besonders hervor, da die Singschule aus privater 
Initiative ohne öffentliche Förderung entstanden und 
mit „idealistischer Ausdauer“ fortgeführt wird. 


BAD WORISHOFEN. Beim Junggesang im Kursaal in 
Bad Wörishofen wirkten die Städtische Singschule 
unter der Leitung von Heinrich Brandner, die Lieder- 
tafel unter der Leitung von Max Schurrer und das 
Kurorchester unter Musikdirektor Pius Müller zu= 
sammen. 


Die Ouvertüre zu Mozarts „Der Schauspieldirektor” 
leitete die Darbietungen sehr verheißungsvoll ein. 
Der dreistimmige Satz der Völksweise „Hopsa 
Schwabenliesel” und das in der Komposition viel zu 
ausgedehnt angelegte Volksliederspiel von Hans Geb= 
hard, das die Liedertafel nicht eben singschulgemäß 
brachte, litten an dem Zeitmangel für eine Gesamt= 
probenarbeit mit dem vielbeschäftigten Kurorchester. 
„Seltsame Geschichten” von Karl Lampart, „Kleine 
Laternenkantate” von Cesar Bresgen und zwei Volks= 
liedsätze von Otto Jochum ließen erkennen, daß in 
der Singschularbeit stimmlich und musikalisch gute 
Grundlagen geschaffen wurden, die für die Zukunft 
Gutes erhoffen lassen. Zwei Teile aus „Der Struwwel-= 
.peter“ von Walter Rein fanden zum Abschluß starken 
Beifall der leider schwach besuchten Veranstaltung. 


LANDSBERG/LECH. Der neue Oberbürgermeister der 
Stadt Landsberg, Dr. Engshuber, wies in seiner herz= 
lichen Begrüßungsansprache beim Junggesang im 
Stadttheater auf die große Bedeutung der aktiven 
musikalischen Betätigung der Jugend hin und sprach 
allen Beteiligten seinen Dank aus. 


Zwei 1. Klassen der Singschule unter Leitung von 
Gertraud Moratscheck sangen begeistert mit Akkura= 
tesse aus den „Lustigen Tiergeschichten“ von Karl 
Lampart drei Lieder, am Flügel begleitet von Musik- 
referendar Alfons Schmid. Die 2. Klassen fanden mit 
zweistimmigen Volksliedern von Cesar Bresgen 
reichen Beifall. Auch die Kantate „Ein neues Kleid zu 
Lust und Freud” von Hans Baker wurde von je zwei 
3. und 4. Klassen unter Leitung von Gertraud Morat= 
scheck, begleitet von einem fein musizierenden Kam- 
merorchester, stimmlich und musikalisch gut ausgear- 
beitet vorgetragen. Zu Ehren des heuer 6ojährigen 
Komponisten Otto Jochum sang die Chorklasse des 
Landsberger Singschulleiters und Chorregenten Otto 
Holzmann sehr diszipliniert drei dreistimmige Sätze 
„Goldene Blütezeit“. Der gemischte Chor brachte in 
klar abgestufter Terrassendynamik drei Madrigale 
alter Meister unter der sicheren Führung Holzmanns. 
Josef Haydns Chor aus den Jahreszeiten ‚Komm, 
holder Lenz” bildete den frohen Abschluß des Pro= 
gramms. 

Karl Lampart 


DER VERBAND BERICHTET 


Neu in den Verband der Singschulen e. V. aufgenom= 
men wurden die Singschule Neu-Ulm (Singschulleiter 
Willy Grimm), die Städtische Singschule Haßfurt 
(Singschulleiter Manfred Veith) und die Städtische 
Singschule Heidelberg (Singschulleiter Oskar Erhardt). 


Professor Otto Jochum, dem zu seinem 60. Geburtstag 
zahlreiche Ehrungen zuteil wurden, ist von seiner 
Heimatgemeinde Babenhausen der „Goldene Ehren= 
ring” des Fuggermarktes Babenhausen verliehen wor= 
den. Otto Jochum ist der erste Träger dieser Aus= 
zeichnung, die für besondere Verdienste gestiftet 
wurde. 


Bei einer Tagung fränkischer Chorleiter auf Burg 
Feuerstein, bei der 4o Teilnehmer durch Professor 
Dr. Felix Oberborbeck und Schriftleiter Dr. Franz ]. 
Ewens in die praktische Arbeit mit Chören eingeführt 
wurden, behandelte Professor Josef Lautenbacher das 
Thema „Chorische Stimmbildung“. Er zeigte uns, wie 
man gleichsam ohne äußerlich erkennbare Absicht 
und ohne pädagogische Penetranz chorische Stimm= 
bildung treibt, und wies den Teilnehmern einen Weg, 
ausgehend davon, daß der Chorleiter selbst über 
Stimmfunktionen und die damit zusammenhängen= 
den Fragen Bescheid wissen muß. Daß Professor 
Lautenbacher ein Meister seines Fachs mit jahrzehnte= 
langen Erfahrungen ist, wußten wir schon vorher, 
aber er hat uns überzeugt, daß seine Methode die 
richtige für unsere Chormitglieder ist.” (E. E. in der 
„Fränkischen Sängerzeitung”). 


Im Verlag Willy Müller, Heidelberg, ist eine Weih- 
nachtskantate „In dulci jubilo“ erschienen, die unse= 
ren Singschulen bestens empfohlen werden kann. Es 
ist eine Zusammenstellung von Sätzen über das alt= 
bekannte Motiv von M. Prätorius, L. Paminger, ]J. 5. 
Bach, J. Eccard und L. Schröter, die in feiner Abwechs= 
lung und in Verbindung mit Instrumenten vom Solo 
bis zum vierstimmigen Schlußchor mit Begleitung des 
Orchesters eine sehr schöne Steigerung erreicht. Für 
diese ausgezeichnete Arbeit zeichnet Hermann Joseph 
Dahmen als Bearbeiter und Herausgeber. IeL. 
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NEUE 
CHORMUSIK 


mit Orchester 


HANS MELCHIOR BRUGK 


Deutsches Te Deum 
nach Psalmen und einem Gedicht von Robert 
Erbertseder für gem. Chor, Blechbläser, Strei- 
cher u. Orgel (oder Holzbläser). Dauer 21 Min. 
Klavier-Auszug Ed. 4772 


JOSEPH HAAS 


Schiller-Hymne 
Die Worte des Glaubens „Drei Worte nenn’ 
ich euch”, für Bariton-Solo, gem. Chor und 
Orchester. Dauer 12 Minuten. 
Klavier-Auszug Ed. 4771 


HUGO HERRMANN 


Cantata primavera 
Lob dem Frühling, nach Gedichten aus den 
Carmina burana, deutsch von Ernst Buschor, 
für Männer=, Frauen=, Kinder= und gemischten 
Chor und Orchester. Dauer 32 Minuten. 
Klavier-Auszug Ed. 4628 


CARL ORFF 


Die Sänger der Vorwelt 
„Sagt, wo sind die Vortrefflichen hin“,eine ele= 
gische Hymne nach Friedrich v. Schiller für 
6st. gem. Chor u. Instrumente. Dauer 7 Min. 
Klavier-Auszug Ed. 4367 


Nänie und Dithyrambe 
„Auch das Schöne muß sterben“ (Schiller) für 
4st. gem. Chor u. Instrumente. Dauer 12 Min. 
Klavier-Auszug Ed. 4939 


WALTER REIN 
Alles ist Liebe 


Kantate für 1—3st. Kinderchor, 3st. Frauen= 
chor, 6st. gemischt. Chor u. kleines Orchester. 
Dauer 25 Minuten. 

Partitur mit Klavier-Auszug Ed. 4527 


HEINRICH SUTERMEISTER 


Dem Allgegenwärtigen 
Kantate (Nr. 3) nach Klopstock für Sopran u. 
Bariton-Solo, gemischten Chor und Orchester. 
Dauer 35 Minuten. Klavier-Auszug Ed. 4790 


— Verlangen Sie unverbindlich Ansichts-Exemplare — 


BASCHOTT’S!SOHNE - MAINZ 
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Selbstsicherheit und 
Arbeitsfreude durch 
eine gute 


ADLER 


Werksvertretung: 


DIELOIROCH 
INH. FRITZ BAUMGARTNER 


7 
Leistungsmöglichkeit, 


MAINZ, Lotharstraße ı7, Fernruf 2 78 30 


MEISTERWERKE 
DER MUSIKLITERATUR 


RICHARD WAGNER 
Der Fliegende Holländer 


Romantische Oper in 3 Aufzügen 
Originalaufnahme von den Bayreuther Festspielen 1955 
Astrid Varnay — Elisabeth Schärte — Ludwig Weber — Rudolf Lustig 
Josef Traxel — Hermann Uhde 
Chor und Orchester des Festspielhauses Bayreuth : Dirigent: Joseph Keilberth 
DECCA-Schallplatten LXT 5150/52 (3 Platten) DM 72, — 
Studienpartitur, Verlag Fürstner, 3 Bände, brosch. DM 48,—, geb. in 2 Bänden DM 50,—, 
‘ Luxusausgabe in einem Bande geb. DM 100,— 


Lohengrin 
Romantische Oper in 3 Akten 
Originalaufnahme von den Bayreuther Festspielen 1953 
„ Astrid Varnay — Eleanor Steber — Wolfgang Windgassen — Josef Greindl 
Hermann Uhde — Hans Braun u.a. 
Chor und Orchester des Festspielhauses Bayreuth - Dirigent: Joseph Keilberth 
DECCA-Schallplatten LXT 2880/84 (5 Platten) DM 120,— £ 


Klavierauszug mit Text, Edition Schott DM 21,—, geb. DM 24,50 


Die Meistersinger von Nürnberg 
Handlung in 3 Akten 
Hilde Güden — Else Schürhoff — Paul Schoeffler — Otto Edelmann — Hugo Meyer-Welfing 
Wilhelm Felden — Karl Dönch — Alfred Poell — Anton Dermota u. a. 
Wiener Philharmoniker und Chor der Wiener Staatsoper 
Dirigent: Hans Knappertsbusch 
DECCA=Schallplatten LXT 2659/64 (6 Platten) DM 144,— 
Klavierauszug mit Text, Edition Schott DM 32,— 
Studienpartitur, brosch. in 2 Bänden DM 50,—, Dünndruckausgabe in Ganzleinen DM 65,— 


Die Walküre 
3. Akt/2. Akt: Todverkündung 
Kirsten Flagstad — Marianne Schech — Oda Balsborg — Otto Edelmann — Set Svanholm u.a. 
Wiener Philharmoniker - Dirigent: GeorgSolti 
DECCA-=Schallplatten LXT 5389’g90 (2 Platten) DM 48,— 
Klavierauszug mit Text, Edition Schott 1083 DM 21,— 


Götterdämmerung 
in einem Vorspiel und 3 Akten 
Kirsten Flagstad — Ingrid Bjoner — Eva Gustavson — Set Svanholm — Egil Nordsje 
Waldemar Johnson — Per Grönneberg u. a. 
Osloer Philharmonisches Orchester : Norwegisches Staats-Radio-Orchester und Opernchor 

: Dirigent: ®ivin Fjelstad 

DECCA-Schallplatten LXT 5205/10 (6 Platten) DM 144,— 

Klavierauszug mit Text, Edition Schott 1085 DM 21,— 


DECCN 


ROLL I ce 


LANGSPIELPLATTEN 


TELDEC »Telefunken - Decca « Schallplatten - Gesellschaft mbH, Hamburg 


und Studienmateriale der hier angezeigten Werke im Verlag oder Vertrieb von 


Aufführungs= 
B. SCHOTT’S SÖHNE - MAINZ 
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CELEO2 
BIBLIOTHEK 


Klassische Sonaten 
für Violoncello und Klavier 


Bearbeitet und herausgegeben von 


E. Cahnbley, 5. Piatti, E. Rapp, 
]. Stutschewsky u. a. 


Johann Sebastian Bach 
Luigi Boccherini 
Pietro Giuseppe Gaetano Boni 
Jean Baptiste Breval 
Andrea Caporale 
Giacomo Cervetto 
Henry Eccles 
Willem de Fesch 
Fransois Francoeur 
Domenico Gabrielli 
Johann Ernst Galliard 
Giovanni Battista Grazioli 
Georg Friedrich Händel 
Caix d’Hervelois 
August Kühnel 
Pietro Locatelli 
Jean Baptiste Loeillet 
Marin Marais 
Benedetto Marcello 
Diego Ortiz 
Giovanni Battista Pergolesi 
Nicola Porpora 
Giovanni Battista Sammartini 
Christopher Simpson 
Carlo Tessarini 
Giuseppe Valentini 
Antonio Vandini 


Francesco Maria Veracini 


Jedes Werk DM 2,50 


B. SCHOTT’S SÖHNE - MAINZ 
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MARK LOTHAR 


»Rappelkopf« 
Zauberoper in 2 Akten (6 Bildern) 
Text von Wilhelm M. Treichlinger 

Uraufführung 8. August 1958 


München, Gärtnerplatztheater 


(im Rahmen der 800=Jahr=Feier) 


Musikalische Leitung: Kurt Eichhorn 


Inszenierung: Willy Duvoisin 


Johannes Oertel, Berlin-Grunewald 


»Schneider Wibbel« 


Heitere Oper in 4 Akten 
Text von Hans Müller-Schlösser 


Uraufführung 1938 Staatsoper Berlin 
Musikalische Leitung: Johannes Schüler 


Inszenierung: Gustaf Gründgens 


Aufführungen an über 4o Bühnen 


Als Mark Lothars heitere Oper 1938 heraus= 
kam, konnte man ihr einen Siegeszug über 
alle Bühnen unbedenklich prophezeien. 
Diese Prophezeiung ist sogar noch übertrof= 
fen worden, denn heute, nach rund 20 Jah= 
ren, steht sie noch immer im Spielplan des 
zeitgenössischen Musiktheaters und wirkt 
genau so lebendig wie damals. 


Willy Werner Göttig 
in der Frankfurter Abendpost 16. II. 57 


Wenn eine zeitgenössische Oper ihren Platz 
im Repertoire verdient, dann ist es Lothars 
»Schneider Wibbel«, der soeben mit trium= 
phalem Erfolg von der Flämischen Oper 
aufgeführt wurde. 


Het Handelsblad, Antwerpen, 17. II. 56 


Ein Meisterwerk musikalischer Komik und 
ein wahrhaft liebenswertes Werk! 


Oldenburger Staatszeitung 10. X. 55 


Neuer Theaterverlag (Dr. Sikorski) 
Hamburg 


> 


« 


Bilder aus der Werkstatt 
des Fidelbauers 


zeigen wir Ihnen in Heft 20 unserer Hauszeitschrift 


DAIS-FUNGE-WERK. 


In dem Aufsatz „Viele fleißige Hände” 
berichten wir Ihnen dazu 
über den Bau unserer Wulf-Fideln. 


So lesen Sie dort zum Beispiel, aus welchen Hölzern 
unsere Instrumente hergestellt werden. 


.„. noch fehlen die Saiten 


Wir liefern folgende Instrumente: 


Wulf-Fidel 

Das bewährte und gern gespielte Instru= 
ment. 4 Stimmlagen: Sopran g-g” DM 
130,—; Alt d-d“ DM 145,-; Tenor G-g’ 
DM 165,—; Baß D—d’ DM 198,—. 


_ Wulf-Schulfidel 


Für die Schule und jegliches Gemeinschafts= 
musizieren stellen wir mit dieser Fidel ein 
preisgünstiges Instrument zur Verfügung. 
Vier Stimmlagen — Stimmung wie bei der 
Wulf-Fidel: Sopran und Alt je DM 79,-; 
Tenor DM 95,—; Baß DM 115,—. 


Wulf-Quinton 

Neben unseren Instrumenten in Quart= 
Terz-Stimmung steht hiermit eine Fidel 
in Quintstimmung bereit. Zwei Stimm= 
lagen: Diskant c—c” DM 98,—; Baß C-c’ 
DM 148, —. 


Tenor- und Baßfideln (auch Baß-Quinton) können mit 
angebautem Stachel geliefert werden. Der Preis 
dieser Instrumente erhöht sich dann um 10,— DM. 
Der Stachel kann nicht nachträglich montiert werden. 
Verlangen Sie unser Fidelblatt „Freude am Spiel”, 
das Ihnen sämtliche Instrumente näher erläutert. 


Der Hals wird eingepaßt 


Sie erfahren, aus wieviel Einzelteilen 

eine Fidel gefertigt wird 

und mit welcher Sorgfalt der Fidelbauer 
diese Teile zusammenfügen 

und bearbeiten muß, 

damit Sie ein wohlklingendes, 

in Form und Farbe 

harmonisches Instrument erhalten können. 


Bitte verlangen Sie unsere Hauszeitschrift. 
Wir senden Sie Ihnen kostenlos zu. 


Außer dem Aufsatz über die Wulf-Fidel 
finden Sie in diesem Heft 

auch noch Hinweise 

auf die Neuerscheinungen des Verlages. 


uoL 27512 4aq 


MÖSELER VERLAG WOLFENBÜTTEL 
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städt. akademie für tonkunst, darmstadt 
Leitung: Professor Konrad Lechner 


Meisters und Ausbildungsklassen auf allen 

Gebieten, Opern» und Orchesterschule, 

Seminar für Privatmusikerzieher mit Staats= 

examen, Chor und Orchester, Vorlesungen 
Komposition: Heiß, Lechner / Gesang: Dr. Hudemann, 
Einfeldt, Zeh ’ Violine: Barchet, Dieffenbach, Meyer= 
Sichting. Müller-Gündner / Violoncello. Lechner / Kla= 
vier: Levgraf Balthasar, Baltz-Weber. Hoppstock. Zerah / 
Dirigieren: Franz / Tonsatz: Noack, Weber, Widmaier / 
Musikgeschichte- Widmaier / Dramatischer Unterricht: 
Dicks, Franz vom Hess. Landestheater / Pädagogik — 
Methodik — Psychologie: Balthasar 


Auskunft und Anmeldung: 


Sekretariat, Darmstadt, Hermannstraße 4 
Telefon: 8031, Nebenstelle 339 


Städt. Hochschule für Musik und Theater 
Mannheim (staatl. anerkannt) 
Leitung: Direktor Prof. Richard Laugs 


Ausbildung in allen musikalischen Fächern. — Seminar 
für Privatmusiklehrer. — Opernschule in Verbindung mit 
dem Mannheimer Nationaltheater. — Komposition und 
Tonsatz: Hans Vogt, Schatt. — Dirigieren: Prof. Laugs, 
Wilke. — Gesang: Neuenschwander, Laube, Müller, 
Seremi, Hölzlin, Ganjon. — Tasteninstrumente: Prof. 
Laugs, Schulze, Rehberg, Mayer, Vogel, Schwarz, Land= 
mann (Orgel). — Violine: Mendius, Rirgelberg. — Viola: 
Krug. — Violoncello: Adomeit. — Blasinstrumente u. 
Harfe: Mitglieder des Nationaltheaterorchesters. — Chor: 
Wilke. — Opernschule: Dr. Klaiber, Dr. Eggert, Vogt. 
— Musikgeschichte: Dr. Tröller. — Gastdozent: Prof. 
Friedrich Wührer (Staatliche Hochschule für Musik in 
München), Klavier. 


Auskunft durch die Verwaltung, R 5, 6. 


Folkwangschule der Stadt Essen 


Musik » Tanz - Schauspiel - Sprechen 
Auskunft und Prospekte: Essen=Werden, Abtei 


Telefon 492451/53 - gegr. 1927 


Direktor: GMD Professor Heinz Dressel 


Abt. Musik: Leitung Prof. Heinz Dressel 
Ausbildung 
bis zur Konzerts bzw. Bühnen- oder Orchesterreife. 
Klavier: Detlef Kraus, G. Stieglitz, I. Zucca=Sehlbach, 
E. Hüppe, A. Janning. — Violine: Wolfgang Marschner, 
Prof, F. Peter, G. Peter, R. Haass. — Cello: Klaus Storck. 
Cembalo und Generalbaß: Helma Elsner. 


Orchesterschule: Leitung Prof. Heinz Dressel 


Opernabteilung: Leitung Prof. H. Dressel. — Gesang: 
Hilde Wesselmann und C. Kaiser-Breme. — Leitung der 
musikalischen Einstudierung: H. J. Knauer. — Leitung 
des szenischen Unterrichts: Günther Roth. — Opernchor= 
schule: H. J. Knauer. — Dirigenten= u. Chorleiterklassen: 
Prof. H. Dressel, K. Linke. — Seminar für Privatmusiks 
lehrer. — Tugendmusikerzieher: G. Stieglitz. — Rhytha 
mische Erziehung: E. Conrad. — Katholische Kirchen= 
musik: Prof. E. Kaller. — Evangelische Kirchenmusik: 
Kirchenmusikdirektor Reda. 


Abt, Tanz: Leitung Kurt Jooss. Bühnentanzklassen, Semis 
nar für Tanzpädagogik, theoretisch=praktische Ausbildung 
in Tanzschrift (Kinetographie Laban). 


Abt. Schauspiel u. Sprechen: Ltg. Heinz Dietrich Kenter, 
Ausbildung bıs zur offiziellen Bühnenprüfung, 
Seminar für Sprecher, Sprecherziehung und Sprechkunde. 


Leopold Mozart=Konservatorium der Stadt Augsburg 
Direktor: Dr. Fritz Schnell 
stellv. Direktor: Prof. Karl Kottermaıer 


Ausbildung in alten musikalischen Fächern, Seminar für 
Privatmusikerzieher, kath. u. ev. Kirchenmusik, Opern= 
schule, Orchester» und Kammermusikklassen, Studio für 
neue Musik - Sonderkl.: Prof. Rudolf Koeckert, Violine. 
Auskunft und Anmeldung: Maximilianstraße 59 


STÄDT. KONSERVATORIUM DUISBURG 
Leitung: Dir. Dr. Karl Otto Schauerte 


Schule für Musikfreunde — Ausbildung in Gesang und 

allen Instrumenten / Theoretische Kurse — Fachschule für 

Musik — Seminar für Musikerziehung / Opernchorschule / 
Orchesterschule 


Auskunft: Sekretariat, Neckarstraße ı (Stadttheater), 
Fernsprecher: 3 44 41, Nebenstelle 78 


Niedersächsische Hochschule für Musik 
und Theater Hannover 


Direktor: Prof. Ernst=Lotharv. Knorr 


Ausbildungsklassen f. Komposition, Dirigieren, Gesang, 
alle Tasten=, Streich> u. Blasinstr., Harfe, Schlaginstr. — 


Solistenklassen f. Gesang u. alle Instrumentalfächer — 


Kirchenmusikabteilung — Schulmusikabteilung (Ausbil= 
dungszweige f. höhere u. Mittelschulen) — Seminare f. 
Privatmusikerzieher, Rhythmische Erziehung u. Jugend= 
u. Volksmusik — Opernabteilung — Schauspielabteilung — 
Tanzabteilung — Orchesterschule. Auskunft u. Anmel= 
dung: Hannover, Walderseestraße ı00, Fernruf 166 11. 


Badische Hochschule für Musik Karlsruhe 


Direktor Dr. Gerhard Nestler 


Ausbildungsmöglichkeiten für Klavier, Orgel, Cembalo, 
sämtliche Streih=e und Blasinstrumente, Akkordeon, 
Komposition, Dirigieren und Chorerziehung. 


Meisterklassen für Klavier (Yvonne Loriod), Violine, 
Viola, Violoncello, Gesang und Dirigieren. 
Seminare für Schulmusik, Evang. u. Kath. Kirchenmusik, 
Privatmusiklehrer, Opernscule. 

Seminar für Chorleiter in Verbindung mit dem Bad. 
Sängerbund. 


Auskünfte durch die Verwaltung, Jahnstraße ı8. 


Bergisches Landeskonservatorium 


Wuppertal und Haan 


Direktor: Martin Stephani 


Einführungs»=, Fortbildungs= und Meisterklassen auf allen 
Gebieten der Tonkunst, praktische Chor=, Orchester» und 
Kammermusikübungen, wissenschattliche Seminare, 
Arbeitsgemeinschaften, Abend» u. Wochenendkurse sowie 
Opern», Ballett=, Orchester=, Jugendmusik= u Singscule: 
für Liebhaber« und Berufsausbildung 
bis zur fachlichen und künstlerischen Reife. 


Sekretariat: Wuppertal=Elberfeld, Tannenbergstraße 3 
(3 1738) 


a UP ERETEN DE EBAESSSSSE ANNE Sal 


A Er re PIE N re NE TE 
Noten für Harfe, Opernliteratur (Orchester= | 
stimmen) und Etüden zu kaufen gesuht. 
Angebote unter M 697 an den Verlag erbeten. | 


23.Jahre alt, sucht Anschluß an Tanzorchester. 


Angebote unter M 674 an den Verlag der Zeitschrift 


N SE ENT he 5 
Routinierter TROMPETER GÜTERSLOH 
erbeten! h sucht einen neuen 


A 


! Administrativer und organisatorischer Leiter D I R I (% E N »E E N 


(Manager) bekannten österr. Orchesters, vielseitige Er= 

fahrung in Europa und Übersee, ungekündigt, Fremd= 

sprachen, möchte sich aus privaten Gründen verändern, 
Dienstantritt jederzeit möglich. 


Angebote mit Angabe der vorgesehenen Tätigkeit und Der Chor, ca. 120 Mitglieder, 
Gehalt unter _verantwortungsbewußte Persönlichkeit” 
an die Redaktion. dessen Aufführungen (Messias, 


Matthäus=Passion, Bruckner, 


f-Moll-Messe) in den letzten 
KONZERTPIANIST 


29 Jahre, Hochschulstudium in Klaviermeisterklasse, 
mehrjährige Konzert= und Unterrichtserfahrung, Preis- funk übernommen wurden, 
träger im Hochschulwettbewerb, Privatmusikerzieher- 
examen mit Auszeichnung, Abitur, bietet begabtem Chorleiter Ge= 
sucht Anstellung an Musikinstitut. 


Angeb. unter M 700 an die Neue Zeitschr. für Musik erb. 


Jahren mehrfach vom Rund= 


legenheit zu fruchtbarer Arbeit. 


(2.) Ferienkurs Eichstätt 28./30. 8. 1958 a pueuun 
Reform d. Mus. Erz. | Generalmelodik statt Gen.-Baß hand 'hrieb 
(Dodekatonik) / 4 Arbeitsstufen, letzte Stufe „Reihe” a eh enema Ders an nen 
(Dodekaphonik) / absol. Intervall (verschiebb. Int.-Tab.) / . Vorsitzenden K. Ch. Zinkann, Miele= 
mel. u. harm. Beweg. / Mel. Beziff. / Mel. Skizz.-Hefte / 

nachweisb. Schül.=Erf. / Kursbeitrag 15,— DM werke AG, Gütersloh. 


Anfragen — Anmeldung b. Kursleiter Oberstudienrat a.D. 
Josef Knörl, Eichstätt/Bay. 


DER STÄDTISCHE MUSIKVEREIN 
Skripten (brosch.) „Generalmelodik“ 12,50 DM (Selbstverl.) 


Der Verein »Jugendmusikschule Frankfurt/M.E.V.« 


sucht. zur: Erzichtung: der Jugendmusikschule Im Schwäbischen Symphonie-Orchester 


einen Leiter 


mit Fachausbildung in Jugend= und Volksmusik und um= 
fassender praktischer Tätigkeit. 
Erwartet werden: Erfahrungen im menschlichen Umgang 
mit Jugendlichen und in der Leitung musischer Arbeits= 
gruppen, in der Anwendung neuzeitlicher Lehrmethoden 
und in der Methodik der Sing= u. Instrumentalerziehung. 
Er soll in gleicher Weise zur Auswahl, Führung und 
Fortbildung der Mitarbeiter befähigt sein. 
Auf organisatorische Fähigkeiten und Verständnis für 
Verwaltungsfragen kann nicht verzichtet werden. 
Vergütung nah TO, A III. 


eine hauptamtliche Lehrkraft 


mit Fachausbildung in Jugend= und Volksmusik, mit 
gruppenpädagogischer Erfahrung und umfassender prak= 
tischer Tätigkeit. 
Vergütung nah TO. A Vb, 
Aufstiegsmöglichkeit nach TO. A IVb. 


mehrere nebenberufliche Lehrkräfte 


für Singen, rhythmische Erziehung, Instrumentalunter= 
richt, Musiklehre, Gemeinschaftsmusizieren, Chorsingen 
und für die Gebiete jugendgemäßer Spiel= u. Tanzformen 
mit entsprechender Fachausbildung und umfassender 
gruppenpädagogischer Erfahrung, 
Vergütung nach Privatdienstvertrag. 


Reutlingen e.V. 


ist die Stelle des 


Chefdirigenten 


zum 1. September 1959, evtl. früher, 
neu zu besetzen. 


Zum Aufgabenkreis gehören: Leitung von 
Symphoniekonzerten in größeren und mitt= 
leren Städten Baden-Württembergs, die 
Durchführung von Bandaufnahmen für den 
Rundfunk und der Aufbau von Schul= und 
Jugend-Konzerten. 
ee Re) Bewerbungen mit handgeschriebenem Le= 
benslauf, Angabe von Referenzen und Ge= 
haltsansprüchen unter Beifügung von Un= 
terlagen über die bisherige Tätigkeit werden 
bis zum ı. Oktober 1958 erbeten an den 
Vorsitzenden des Kuratoriums, Reutlingen, 
Am Markt, Geschäftsstelle des Orchesters. 


Erwartet werden: Gründliche Erfahrungen in der Verwal= 

tungsarbeit, ausreichende Kenntnisse in Stenografie und 

Maschinenschreiben, organisatorische Befähigung und 
lebendige Beziehung zur musischen Arbeit. 


Vergütung nach TO. A VIb. 


Bewerbungen mit handgeschriebenem Lebenslauf, Zeug: 

nisabschriften u. Lichtbild sind bis spätestens 30. 8. 1958 

dem Jugendamt der Stadt Frankfurt am Main, Abteilung 

Jugendpflege, Frankfurt (Main), Berliner Straße 33/35, 
; einzureichen. 
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STUDIUM AN DEN STAATLICHEN MUSIKHOCHSCHULEN 


DER BUNDESREPUBLIK EINSCHLIESSLICH WEST-BERLINS 


BERLIN . HOCHSCHULE FÜR MUSIK 5 Direktor: Prof. Boris Blacher 

Berlin-Charlottenburg 2, Fasanenstraße ı, Tel. 32 5181 £ 
Komposition und Tonsatz: Pepping, Blacher, Chemin-Petit. — Dirigieren: Lindemann, Jakobi, Peter. — Gesang und 
Opernschule: Prohaska, Baum, Götte, Leider, Ludwig. — Tasteninstrumente: Riebensahm, Ahrens, Beltz, Puchelt, 
Roloff. — Streichinstrumente: Seiler, Borries, Schulz, Taschner, Mahlke, Klemm, Dorner, Schumacher. — Blas- und 
sonstige Orchester=Instrumente: Jacobs, Arnoldt, Bode, Frenz, Fugmann, Geuser, Gillmann, Lembens, Nicolet. — 
Musikerziehung / Schulmusik, Privatmusik / Jugend- und Volksmusik (Stoverock, Bergese, Borris, Gutzmann). — 
Kirchenmusik: Ahrens, Grote, Heintze. — Akust. Abteilung — Opernchorschule — Orchesterschule. 


DETMOL NORDWESTDEUTSCHE MUSIK-AKADEMIE Direktor: Prof. Wilhelm Maler ? 
Detmold, Neustadt ı2, Tel. 31 45/46 Stellv. Direktor: Prof. Dr. Michael Schneider 


Komp. u. Tonsatz: Bialas, Driessler, Keller, Klebe, Klein, Maler. — Orch. u. Orchesterdir.: König. — Chor u. Chordir.: 
Stephani, Wagner. — Gesang u. Opernschule: Bialas-Specht, Bökemeier, Creuzburg, Drissen, Hinrichs, Humperdinck, 
Husler, Lindenbaum, Maler-Fitting. — Tasteninstr.: Hansen, Kretschmar-Fischer, Lechner, Natermann, Richter-Haaser, 
v. Haimberger, Lorenz, Menne, Redel-Seidler, Schnurr, Theopold. — Streichinstr.: David, Güdel, Heister, Isselmann, 
Müller, Münch-Holland, Schad, Strub, Varga. — Blasinstr.: Hennige, Michaels, Neudecker, Reichling, Dr. Schmitz, 
Walther, Weidemaier, Winschermann. — Schlagz.: Scherz. — Harfe: Wagner. — Kammermusik: Strub. — Gehörbildung: 
Quistorp. — Korrepetition: Radke. — Rhythmik: Jaenicke. — Schulmusik u. PM=Seminar: Bialas, Dr. Eberth, Dr. Loren- 
zen, Weiss u. a. — Ev. Kirchenmusik: Dr. Schneider, Dr. Reindell, Steche. — Tonmeister-Ausb.: Dr.-Ing. Thienhaus, 
von Kaven. — Musik=Wiss.: Dr. Jung. — Sprecherz.: Kuhlmann, Dr. Uhlenbrud. 

Aufnahmeprüfung für Wintersemester 1958/59: 1. bis 3. Oktober. 


STAATL. HOCHSCHULE FÜR MUSIK | 
FRANKFURT/M. Frankfurt/M., Eschersheimer Landstraße 33 Direktor: Prof. Philipp Mohler 


Telefon 55 44 14 und 59 16 73 

Komp. u. Tonsatz: Baither, Biersack, Hessenberg, Mohler, Puetter, Zipp. — Gesang, Stimmbildung, Opernscule: 
Becker, Daden, Grantz=Soeder, Gründler, Lohmann, Schmitt, Dr. Skraup, v. Stetten, Uhlig, Vondenhoff, Welter. — 
Klavier: Arnold, Büchner, Flinsch, Dr. Flößner (Methodik), Freitag, Krutisch, Leopolder, Musulin, Seufert, Sott, Weiß, 
— Orgel: Bochmann, Köhler, Troost, Walcha. — Cembalo: Jäger, Walcha. — Violine u. Bratsche: Graef-Moendh, Herr= 
mann, Lenzewski, Peters, Presuhn. — Cello: Molzahn. — Blas= u, sonstige Orchesterinstr.: Cremer, Englert, Goepfert, 
Jung, Käppler, Lukas, Naumann, Pohlers, W. Schmidt, Schneider, Stegner. — Blockflöte: Fricke, Steinbichler. — Rhyth= | 
mik: Awanowa. — Kirchenmusik (Walcha), Schulmusik (H. W. Schmidt), PM-Seminar, Opernshule (Vondenhoff), | 
Orchesterschule (Biersack), Kammermusik (Lenzewski), Chor (Felgner). — Ab Wintersemester 1958/59 Vorlesungen 
über Interpretation u. Dirigieren von Meisterwerken sinfonischer Musik (Schuricht). 


FREIBURG/BR. STAATL. HOCHSCHULE FÜR MUSIK Direktor: Prof. Dr. h. c. Gustav Scheck 


Freiburg im Breisgau, Münsterplatz 30 z ? 
Telefon 31834, App. 20% Stellv. Direktor: Prof. Dr. Artur Hartmann 


Komposition und Tonsatz: Fortner, Dr. Doflein, Dr. Hartmann, Hoffmann, Kessler, Neumeyer, C. Ueter. — Musik- 
geschichte: Dr. Hammerstein. — Dirigieren: Froitzheim, C, Ueter. — Gesang u. Opernschule: v. Winterfeldt, Harlan, | 
Int. Lehmann, C, Ueter, Brena, Leuwen, L. Ueter. — Klavier: Seemann, Picht-Axenfeld, Fernow, Finke, Hatz, Klodt, | 
Krebs, Riegler-Gutjahr, Schirmer, Westphal. — Hist. Tasteninstr.: Neumeyer. — Orgel: Kraft, Kessler, Dr. Winter. — | 
Violine: Vegh, Grehling, Nauber, Amar. — Viola: Koch. — Cello: Teichmanis, Wilke. — Kammermusik: Amar, Koch, Teich: 


manis. — Flöte u, alte Kammermusik: Dr. Scheck, Diesselhorst. — Kath. Kirchenmusik: Dr. Winter, — Ev. Kirchen= \ 
musik: D. Dr. Gurlitt, Kessler, Rössler. — Schulmusik: Dr. Hammerstein, Dr. Hartmann. — Orchesterschule: Dr. Scheck, 
Plath, Kaiser, Kaleve, Leonards, Gastrock, Fröhlich, Hempel, Köhler, Schlager. — PM=Seminar: Dr. Doflein. — 


Rhythmik: Kohrs. — Volksliedkunde: Wiora. 


STARK HERABGESETZT 
für Schreibmaschinen aus 
Vorführung und Retouren 
Kein Risiko, da Umtauschrecht 
in alle Fabrikate bis zu 24 Monatsraten 
Fordern Sie Gratiskatalog Nr. H 887 


NOTHEL co Deutschlands großes 


Büromaschinenhaus 
Göttingen Essen Hamburg 


Weender Str.11 Re 511 Steinstr. 5-7 


SCHÜTZE IN BRÜSSEL 


Cembali, Spinette Clavichorde; erlesen in Schönheit, Zuver- 
lässigkeit und Klangkultur. HEIDELBER G, Mühltal 128 
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STUDIUM AN DEN STAATLICHEN MUSIKHOCHSCHULEN 


DER BUNDESREPUBLIK EINSCHLIESSLICH WEST-BERLINS 


HAMBURG STAATL. HOCHSCHULE FÜR MUSIK 
Hamburg 13, Harvestehuderweg 12 Direktor: Prof. Philipp Jarnach 
Telefon 44 1071 
Komposition und Satzlehre: Ditzel, Jarnach, Klußmann, Micheelsen, Poser, Wohlfahrt. — Dirigieren: Brückner= 


„Rüggeberg, Dr. Schmidt=Isserstedt. — Chorleitung und Chor: Detel. — Gesang und Opernklasse: u. a. Guilleaume, 
Koberg, Dr. Poley, Rees, Stein, Witt, Wolff. — Klavier: u. a. Fromm=Michaels, Gebhardt, Hauschild, Schröter, — 
Orgel: u. a. Förstemann, Tramnitz. — Streichinstr.: u, a. Hamann, Hanke, Hauptmann, Lang, Röhn, Schüchner, 
Troester. — Blas=- u. sonstige Orchesterinstr.: Brinckmann, Eggers, Grundmann, Keller, Nelleßen, Otto, Rohland, 
Schäfer, Weber. — Harfe: Meisen. — Seminare: Priv.-Musik: Schröter; Schulmusik (Volks= u. höhere Schule): Detel. — 
Ev. Kirchenmusik: Micheelsen. — Musikwiss.: Dr, Feldmann. — Schauspiel: Lenschau, Marks. 

Aufnahmeprüfungen: März und September. 


KOLN STAATL. HOCHSCHULE FÜR MUSIK 
| Köln, Dagobertstr. 38, Fernruf 7 0441, 7 0451 
(Zentrale Johannishaus) 


Hochschulklassen: Gesang: Bosenius, Glettenberg, Marten. — Klavier: Anwander, Pillney, Schmidt-Neuhaus. — Geige: 
Gertler, Rostal. — Cello: Frank, Steiner. — Komposition: Petzold, Raphael, Schroeder, B. A. Zimmermann. — Diri= 
gieren: von der Nahmer. — Chorleitung: Schieri. — Orgel: Dr. Klotz, Zimmermann. — Kammermusik: Frank. — Opern= 
schule: von der Nahmer, Reinhardt. — Institut für Schulmusik u. Realschulausbildung: N. Schneider. — Institut für 
kath. Kirchenmusik: Msgr. Wendel. — Institut für ev. Kirchenmusik: Dr. Klotz. — Privatmusiklehrerseminar. — 
Orchesterschule: Dr. Steves. — Chor: Schroeder. — Orchester: Classens. — Seminar für Volks- u. Jugendmusik: Schieri. 
— Seminar für Rundfunk= u. Filmmusik: Dr. Goslich, B. A. Zimmermann. — Seminar für Musikkritik: Dr. Silber= 
mann. — Kursus für Jazzmusik: Edelhagen. 


Direktor: Prof. Heinz Schröter 
Stellv, Direktor: Prof, Hermann Schroeder 


MÜNCHEN STAATL. HOCHSCHULE FÜR MUSIK (gegr. 1846) Präsident: Prof. Karl Höller 
München 2, Arcisstraße ı2, Telefon 55 8251-57 Direktor: Prof. Anton Walter 


Mitglieder des Lehrkörpers u. a.: Harald Genzmer, Wolfgang Jacobi, Carl Orff, Kurt Eichhorn, Gotth. E. Lessing, 
Adolf Mennerich, Dr. Johannes Hafner, Dr. Friedrich Kalb, Kurt Arnold, Werner Dommes, Maria Hindemith-Landes, 
Oskar Koebel, Dr. Fritz Linden, Rosl Schmid, Erik Then=Bergh, Friedrich Wührer, Karl Richter, Heinrich Wismeyer, 
Li Stadelmann, Hermann v. Beckerath, Valentin Härtl, Jost Raba, Walter Reichardt, Georg Schmid, Kurt Stiehler, 
Wilhelm Stroß, Edith v. Voigtländer, Hans Hotter, Gerhard Hüsch, Annelies Kupper, Franz Theo Reuter, Karl 
Schmitt=Walter, Hedwig Fichtmüller, Hans Altmann, Dr. Erich Valentin, Wilhelm Gebhardt. — Unterricht in allen 
Lehrfächern der Musik, Opernschule, Tonkünstl. Lehramt, Privat=Musiklehrer-Seminar, Orchestervorschule. 


SAARBRÜCKEN STAATL. HOCHSCHULE FÜR MUSIK Direktor: Prof. Dr. Jos. Müller-Blattau 
Saarbrücken, Kohlweg ı8, Telefon 2 80 80 Stellv. Direktor: Prof. Hans Karolus 
Institute: Schulmusik (Schmolzi), Kirchenmusik (Stock), Privatmusiklehrer-Seminar (Griem), Schauspielschule (Reckten= 
wald), Opernschule u. a.; Meisterklassen: Klavier (Foldes), Violoncello (Gendron) — Kapellmeisterklasse (Wüst); 
Komposition und Tonsatz (Konietzny, Lonnendonker, Loskant, Schmolzi u. a.) — Gesang (Fuchs, Karolus) — Klavier 
(Griem, Sellier u. a.) — Orgel (Schneider) — Violine (Bus, Strauß), Viola (Hoenisch) — sämtliche übrigen Orchester= 
instrumente; Chor (Schmolzi) — Orchester (Loskant) — Kammermusikklassen. — Semesterbeginn: 1. Aprilu. tt. Oktober. 


STUTTGART STAATL. HOCHSCHULE FÜR MUSIK Direktor: Prof. Hermann Reutter 
Stuttgart, Urbansplatz 2, Telefon 2 20 41/42 Stellv. Direktor: Prof. Arno Erfurth 


Komposition: David, Frommel, Karkoschka, Komma, Marx, Reutter. — Gesang: Draeger, Hager, Mielsch=Nied, Siben, 
Sihler, Völker. — Streich=Instr.: Hoelscher, Kergl, Kessinger, Müller-Crailsheim, Stefansky, Steffen-Wendling. — 
Klavier: Erfurth, Horbowski, Kreutz, Lautner, Uhde. — Orgel: Gerok, Liedecke, Metzger, Nowakowski, Renz. — 
Orch.-Instr.: Burum, Glas, Graeser, Hering, Hermann, Jungnitsch, Krümmling, Kühn, Milde, Peinecke, Stein, Stößer, 
Strebel, Widmaier, — Alte Instr.: Prätorius, Niggemann. — Sprechen: Muff-Stenz. — Rhythmik: Pistor, Bünner, 
Ellersiek. — Chor und Chorleitung: Grischkat. — Oper, Orchester, Dirigieren: Zwißler. — Schauspiel: Kenter, Barth. — 
Liedklasse: Reutter. - Kammermusik: Giesen. — Bläserstudio: Dreisbach. — Musikwissenschaft: Komma. — Schulmusik: 
Marx, Binkowski. — Privatmusiklehrer-Seminar: Volkart=Schlager. — Semesterbeginn jeweils 1. April und ı. Oktober. 


Alte und neue Meister-Instrumente - Kunstgeigenbau 


HAMMA&CO. 


STUTTGART-N : HERDWEG 58 - GEGRÜNDET 1864 


Fachmännische Bedienung - Künstlerische Reparaturen 


An- und Verkauf alter Violinen, Violas, Celli und sämtlicher Zubehörteile 


„PALLADA“, das hervorragende Reinigungsmittel für Streichinstrumente 
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MusicA 


Monatsschrift 
für alle Gebiete des Musiklebens 


Preis jährlich DM 18,— zuzüglich Porto, 
. Einzelheft DM 1,80 


Die in allen Kontinenten verbreitete 

deutsche Musikzeitschrift mit internatio= 

naler Bedeutung brachte als Doppel- 

nummer Juli/August ein vielbeachtetes 
neues Länderheft heraus: 


GROSSBRITANNIEN 


Preis DM 3,60 


Führende britische und deutsche Autoren 
geben in diesem Doppelheft einen um-= 
fassenden Überblick über das gesamte 
Musikleben Großbritanniens. In reich- 
bebilderten Aufsätzen wird die geschicht=- 
liche Grundlage ebenso untersucht wie 
das Musikleben der Gegenwart dar= 
gestellt. Ein „Britischer Musikspiegel“ 
informiert in kurzen Beiträgen über die 
musikalische Eigenart des Landes. Die 
Monographie vermittelt so ein umfassen= 
des Bild von der musikalischen Leistung 
einer Nation. Kunstdrucktafeln geben 
dem Heft einen bleibenden Wert. 


Als weiteres Länderheft liegt vor: 
TSCHECHOSLOWAKEI, DM 2,80 


Bezug durch jede gute Buch= und Musik= 
handlung 


Abonnement durch den Buch= und Musik= 
handel, die Post oder den Verlag. 
Kostenlose Probehefte erhältlich durch: 


BÄRENREITER-VERLAG KASSEL 
BASEL : LONDON : NEW YORK 
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Beste Tonqualität 


ALTE UND NEUE 
MEISTER-:GEIGEN 


Bogen, Etuis, Saiten, Reparaturen, 
Feinstimmer für Geige und Cello 


Hermann Glassl, München 13, Adalbertstr. 17 


»Original Alexander Heinrich« 
_ BLOCKFLÖTEN 
Jahrzehnte bewährt 


Lieferung durch den Fachhandel 


KLAVICHORDE 


NEUPERE, SPINETTE 


CEMBALI 


HAMMERFLOGEL 


überall in der Welt bewundert und begehrt 
NEUPERT 


BAMBERG «- NURNBERG 
Anfragen nach Nürnberg - Marientorgraben 1 


ERNST KRENEK 


Zwölfton 
Kontrapunkt-Studien 


52 Seiten mit 100 Notenbeispielen 


Ed. 4203 - brosch, DM 3,60 


Aus dem Vorwort: 


Der Zweck des Buches war, das Gebiet 
der „atonalen” Komposition mit Zwölfs 
tonreihen dem Theorielehrer und seinen 
Studenten in rein praktischer Weise zu 
erschließen. Wie weit der Student auch 
in der Erforschung neuer Möglichkeiten 
gehen mag, wird ihm dies Buch stets 
helfen, einen guten Anfang zu machen, 
wie ich in langjähriger Unterrichtspraxis 
in Amerika und Europa feststellen konnte. 


B.SCHOTT’S SOHNE - MAINZ 


DAS STANDARDWERK 
für jeden Musikfreund 


Herausgegeben von Prof. Dr. Friedrich Blume unter 
Mitarbeit von 700 Fachgelehrten der ganzen Welt 


Noch zum Subskriptionspreis 


Monatliche Aufwendung: DM 7,60 
Verlangen Sie ausführlichen bebilderten Prospekt 


BÄRENREITER-VERLAG KASSEL - BASEL. LONDON - NEW YORK 


pn 
Ei 


MUSICA ANTIQUA 


BOHEMICA 


Eine Sammlung von Altmeistern der böhmischen 


Se 
A 
BE) 
.14 
47 
. 20 
.21 


. 24 
..29 


10°} 


. 12 


. 22 


. 32 


. 34 


Musik 
(ARTIA/Prag) 
KLAVIER 
VofFisek, Impromptus op. 7 DM 4,50 
Vorisek, Sonate op. 20 DM 4- 
Du$ek, Sechs Sonatinen DM 4- 
Tschechische Klassiker I DM 5,40 
Sonatinen alter tschechischer Meister DM 6,80 
Tschechische Klassiker II DM 6,80 
Dusik (Dussek), Zwölf melodische 
Etüden op. 16 DM 5,40 
Benda, Sechzehn Sonaten DM 15,— 
Tomäßek, Drei Dithyramben op. 65 DM 5,- 
ORGEL 
Cernohorsky, Acht Orgelkompositionen 
(Toccata und Fugen) DM 4- 
Tschechische Klassiker (Praeludien und 
Fugen) DM 9,40 
HARFE 
Dusik (Dussek), Sechs Sonatinen DM 6. 
VYO-LINE SOLO 
Pichl, Praeludium und sechs Fugen DM 4- 


VIOLINE UND KLAVIER 


Benda, Sonate für 2 Violinen und 

Klavier (Cembalo) DM 3,80 
Tschechische Klassiker DM 4,50 
Stamic (Stamitz), Sonate op. 6a DM 4- 
VorFisek, Sonate op. 5 DM 10,— 


KAMMERMUSIK 


Kramäf-Krommer, Streichquart. op. 5/I DM 4- 
Mica, II, Streichquartett C-Dur DM 4,50 
Zach, Sonate für 2 Violinen und 

Violoncello DM 4,50 
Kozeluh, Streichquartett op. 32/I DM 6,80 


Vranicky, Streichquartett op. 15/III DM 7,50 
Myslive£ek, Drei Streichquintette DM 20,— 
Rejcha, Drei Quintette op. 88/III, op. 91/IX, 

op. 91/XI für Flöte, Oboe, Klarinette, 

Fagott und Horn in Vorb. 
Böhmische Serenade, Partiten und Notturno 

für 2 Oboen, 2 Hörner und Fagott in Vorb. 


KONZERTE 


Benda, Konzert für Cembalo und 
Streichorchester in g=Moll Part. DM 7,50 
Kramäf-Krommer, Konzert f. Klarinette 
u. Orch. op. 36 in Es-Dur Klav.-Ausz. DM 7,50 
Vranicky, Konzert für Violine und 
Orchester in B=Dur Klav.-Ausz. DM 7,80 
Fils, Konzert für Flöte in D-Dur 

Klav.-Ausz. DM 9,40 
Mia, Concertino Notturno in Es-Dur 
für Violine prinzipale u. Orchester Part. DM 13,50 
Vier tschechische Weihnachtspastorellen 
für Soli, Chor, Orgel u. Orch. Part. DM 16,— 
Brixi, Konzert für Orgel und Orchester 
in F-Dur Part. DM 15,— 
Kramäf=-Krommer, Konzert für Oboe 
u. Orchester ir! F-Dur op. 52 Klav.-Ausz. DM 7,50 
Rössler=Rosetti, Notturno in D-Dur für 
Flauto traverso, Horn u. Streicher Part. DM 5,—: 
Vorisek, Sinfonie in D-Dur für 


Orchester Part. in Vorb. 


Verlangen Sie das Sonderverzeichnis 


MUSICA ANTIQUA BOHEMICA 


ALKOR-EDITION KASSEL 
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Zum 


HÄNDEL-JAHR 
1959 


+ 14. April 1759 


Neuausgaben 
für den praktischen Gebrauch 


Psalm 96: O singet unserm Gott 


Für Sopran, Tenor, dreistimmigen ge= 
mischten Chor, Oboe, 2 Violinen, Cello, 
Kontrabaß, Fagott und Orgel. 
Herausgegeben von Gottfried Grote und 
Rudolf Elvers. 

EM 508 


Partitur 8,40 DM - Chorpartitur 1,60 DM 
Orchesterstimmen 


Te Deum laudamus 


Herr Gott, dich loben wir. Für Sopran, 
Mezzosopran, 2 Tenöre, Baß, 4—7stg. 
gemischten Chor, 2 Trompeten, 2 Oboen, 
2 Violinen, Viola, Cello, Kontrabaß, 
Fagott und Orgel. 
Herausgegeben von Adam Adrio und 
Gottfried Grote. 
EM 505 
Partitur 26,—DM - Klavierausz. 12,— DM 
Chorpart. 2,80 DM - Orchesterstimmen 


Passion nach 
dem Evangelisten Johannes 


Für Soli, 4—-5stg. gemischten Chor, 2 Vio= 
linen (2 Flöten, 2 Oboen), Viola, Cello, 
Kontrabaß und Generalbaß,. 
Herausgegeben von Harald Heilmann. 
Englische Fassung von Reginald Snell. 
EM 503 
Partitur 26,— DM - Klavierausz. 9,80 DM 
Chorpartitur 1,80 DM 
Violine ı (Flöte ı, Oboe ı) und Violine 2 
(Flöte 2, Oboe 2) je 1,80 DM - Viola 
2,— DM . Violine 3 (anst. Viola) 2,— DM 
Cello/Kontrabaß 3,40 DM 


Alle Ausgaben 
mit deutschem und englischem Text 


VERLAG MERSEBURGER 
BERLIN-NIKOLASSEE 


Die ausdrucksvolle Handschrift 


2 - = Johann Sebastian Bachs spiegelt vortrefflich 
ee am. Hl Wesen und Werk dieses Meisters. Die Klar- 
Beer u ame A th 


heit der inneren und äußeren Form erscheint 
uns bei ihm wie selbstverständlich und so 
„modern“ wie wir sie für die Musikerziehung 
er, : WERFEN. der heutigen Menschen erwarten. 

a Um diese Harmonie von Form und Inhalt zu 
erreichen, ging der Verlag mit der KAVIER-= 
SCHULE von Walther Bergmann völlig neue 
Wege. Vor allem die Unterrichtserfahrung des 


Autors und seine guten Kenntnisse der pianistischen Probleme ließen 
ein Schulwerk entstehen, das wahrhaft als gegenwartsnah bezeichnet 
werden kann. Der Inhalt jedes Bandes wurde nach Stoff und pädagogi- 
scher Zielsetzung geordnet. Schulung und musikalische Bildung werden 
gleichzeitig gefördert. Damit wird diese neue KLAVIERSCHULE zu 
einer ausgezeichneten Grundlage für den Unterricht des Anfängers wie 
auch des fortgeschrittenen Schülers. 


Walther Bergmann: KLAVIERSCHULE 


Band I: Technisch=musikalische Grundlagen (neue erweiterte Auflage) 
— 64 Seiten, kartoniert DM 5,80 : Band II: Ausbau der Technik — 
64 Seiten, kartoniert DM 5,80 - Band III: Vereinigung der größeren 
Instrumentalformen — 84 Seiten, kartoniert DM 7,40 


Bitte verlangen Sie unseren kostenlosen Sonderprospekt. 


DI SEP RZVERTAGSWOLLENBÜT/TEL 


BESSESZET NE 


EOIRZEMUSTRERZIEELUN GZUN DEM ÜUSTR BELEGE 


Neuerscheinung 


JORN THIEL 
Ene mene Tintenfaß 


Szenisches Schulspiel für Kinder zum Singen, Spielen und Tanzen 
Werkreihe B 131 


Partitur DM 3,— : Blockflöten-Partitur - Xylophon=Partitur - Schlagwerk-=Partitur - Cembalo 
je DM —90 - Schlagwerk II - Fundament-Stimme - Chorpartitur je DM —,60 


Kinder werden nicht müde, die Erwachsenenwelt spielend nachzuahmen; noch lieber aber 

gestalten sie eigene Lebenssituationen. In diesem Sinne ist »Ene mene Tintenfaß« zu verstehen. 

Wird es unabhängig vom Datum der Einschulung aufgeführt, so spiegelt es das Schulleben 

wider. Dient es dazu, Schulneulinge zu begrüßen, so bedeutet es für diese die Vorwegnahme 

des Schullebens im Spiel. Es ist auf bekannte Kinderrufe und =lieder und auf wesensverwandte 

Neuschöpfungen aufgebaut, entwickelt sich zum Kreisspiel und sprengt nirgends die Vor= 
stellungs= und Leistungswelt des Kindes. 


Verlangen Sie das neue BAUSTEINE-VERZEICHNIS 


VERLAG JUNGE MUSIK’ B.SCHOTT5 SOHNE MAINZ 


DIEGROSSE MUSIKALISCHE 
VOLKSBIBLIOTHER 


a 
S ER SEN RRTII I 
SUN! —] 


EDITION SCHOTT 


Edition Schott-Einzelausgabe 


umfaßt die wichtigsten, auf dem Urtext basierenden klassischen Werke 


und Musik aller Art in mustergültigen Neuausgaben 
JEDE NUMMER 1,20 DM 


Verlangen Sie das kostenlose vollständige Verzeichnis in Ihrer Musikalienhandlung 


u D._ 


B.SCHOTT’S SDCEH NIE ZNEREIERNGE 


Ber 


